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ARREBATO 
¡A disparar! 


“umm De manera más o menos hipócrita, todos 
nos alegramos de que el cine español haya 
tomado por fin un camino. Que al menos haya 
escogido uno, que algo es algo. Un camino 
“normalizador”, respetable pero nada original. 
El dinero ha comenzado a circular. 

Los productores han empezado a pensar en 
cómo recuperar el dinero invertido, las pro- 
ductoras se asocian con grandes grupos tele- 
visivos, los distribuidores se hacen fuertes y 
completan su negocio con la expansión en el 
terreno de la exhibición, surgen las multisalas, 
se agiliza la venta de entradas on-line y en 
entidades bancarias, las operaciones de mar- 
keting para vender películas superan cualquier 
intento anterior imaginable, sigue la estela ina- 
cabable de óperas primas presentando a nue- 
vos directores y a nuevas estrellas fugaces, la 
televisión responde (porque está implicada 
directamente en la producción de las pelícu- 
las) y ataca con más y más programas sobre 
cine español, sale a la calle una apuesta como 
Scope... 

Martín Scorsese, el paradigma de cineasta 
total, capaz de realizar gran cine para masas 
sin perder un ápice de autor, lo respondía sin 
tapujos: “En Europa, como en Estados Uni- 
dos, si alguien invierte 500 millones en una 
película, el cineasta tiene como mínimo la res- 
ponsabilidad de recuperar ése dinero”. Des- 
graciadamente en España, y en Europa, se ha 
caído durante mucho tiempo en hacer pelícu- 
las sin pensar en cómo devolver ese dinero, 
optando por la figura inconfundiblemente 
europea de director-autor, en vez de adoptar 
esa figura tan norteamericana de director-pro- 
ductor. Por suerte, en los últimos años ha 
aparecido tanto en España (Alejandro Amená- 
bar) como en Europa (Lars Von Trier) un nue- 
vo modelo de director que piensa más como 
productor que como autor, sin perder por ello 
ni autenticidad ni genio. Hay algunos que no 
lo perdonan, y podrían tener razón, pero el 
meneo que le han dado a la industria de aquí 
ha sido de los que hacen época. Y eso está 
muy bien. Pero, ¿es ése el único camino que 
nos queda a los españoles y europeos para 
competir con Estados Unidos? 

En las votaciones de lo mejor de 2001 de 
todas las revistas de cine (a las que Scope se 
podría sumar) han aparecido en las primeras 
posiciones nombres como José Luis Guerin, 
Wong Kar-Wai o Michael Haneke. O sea, por 
mucho que nos congratulemos de manera 


más o menos hipócrita del éxito del nuevo 
cine español, Guerin continua siendo la pieza 
de culto a adorar sin temor a equivocarse. 
Algo falla. Vendrán los directores que vengan, 
pero los francotiradores que nos harán levitar 
aunque sea unos segundos de nuestras buta- 
cas siguen siendo los mismos: Guerin, Erice, 
Jordá, Borau, ¿Almodóvar? Medem ha caído 
de los cielos, pero es que tampoco le perdo- 
namos ni una. 

Pienso en Michael Haneke y en La pianista, 
e intento imaginarme una versión española 
con Carmen Maura; y lo veo. Lo veo, pero no 
encuentro, no qué director lo podría hacer 
(porque una de las cosas que los años noven- 
ta han demostrado es que existe talento de 
sobra), sino qué productor se atrevería a 
invertir esos 500 millones. Pienso en qué 
reacción tendríamos aquí si Haneke se hubie- 
ra llamado García, hubiera nacido en Leganés 
y hubiera hecho La pianista con la Maura. 
Creo que el asombro duraría años. Vale, tene- 
mos también a productores francotiradores, 
pero ¿qué peso real tienen en la industria? 
¿Dónde hay un Marin Karmitz que te mueva 
esa obra de arte sin perder de vista la parte 
de negocio que supone? ¿Y los directores: 
asumen todos esa única responsabilidad de 
que hablaba Scorsese? 

El cine puede ser divertido (Segura), entre- 
tenido (Amenábar), aburrido (Garci), total 
(Almodóvar), idiota (el 75%) o muy serio. Aquí 
en Scope por suerte va a haber de todo, pero 
no olvidemos que el cine a veces es algo más 
que un entretenimiento. Y eso, a pesar de que 
los tiempos no acompañen, hay que defen- 
derlo a muerte. Existen alternativas y hay que 
explorarlas. No nos quedemos ahí. Continue- 
mos disparando. Alguna vez daremos en la 
diana, y ese día será el más feliz de nuestras 
vidas. Ma 


POR 
MARC PRADES 


Il: Rafa Castañer 
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BERLINALE 
EL AMIGO AMERICANO 


>> La Berlinale sigue mimando al cine 
norteamericano oscarizable. Las 
nominaciones a los premios de la 
todopoderosa academia siempre 


: coinciden con las fechas del festival, y 
' eso supone un gran reclamo mediático. 
¡ Pero no seamos maliciosos con este 


certamen, sin duda el que mejor trata al 
cine español de todos los festivales 
internacionales de primera categoría. A 
la inclusión de Piedras, de Ramón 


Salazar —autor del corto Hongos-, en la 
sección oficial a competición, hay que 
sumar cuatro títulos nacionales en la 
sección Panorama. Ventura Pons (Food 
of love), Antonio Hernández (En la 
ciudad sin límites), Jaime Camino (Los 
niños de Rusia) y un John Malkovich 
producido por LolaFilms (Pasos de 
bale), completan un programa donde 
destacan la nueva película de Mika 
Kaurismáki (Moro no Brasil) y un 
documental sobre la diva germana por 
excelencia, con permiso de la Schiffer: 
Marlene Dietrich: her own song. 
Aunque para divinas, las 8 femmes de 
Francois Ozon, que reúne a la plana 
mayor de las actrices galas, con Isabelle 
Huppert y Catherine Deneuve a la 
cabeza. Con algunas dosis menos de 
glamour, hay propuestas interesantes 
como Heaven de Tom Tykwer, basada en 
un guión de Kieslowski; Bad guy del 
siempre incómodo Kim Ki-Duk; Larssez- 
passer, donde Bertrand Tavernier 
aborda el todavía espinoso tema del 
colaboracionismo francés con los nazis; y 
Gosford Park, la reconciliación de 
Robert Altman con público y crítica. Por 
cierto, Wim Wenders presenta su nuevo 
documental. ¿Otro guiño al colega 
yanqui? T: Luis Salgado 


RR 


i 
i 
i 
i 
H 


j 


j 
j 


i 


WWW.desorg.org 


OVNI 


SIN FECHA DE CADUCIDAD 


| >>> Si los británicos tienen un festival 


de cine itinerante que recorre varias 
ciudades durante tres semanas, 
Barcelona va más allá con la creación de 
un peculiar certamen permanente: Los 
Archivos del Observatorio, que funciona 
más como biblioteca interactiva que 


¡como festival propiamente dicho, pero 


nace con la intención de recopilar los 
trabajos más representativos de la 
Mostra de Vídeo Independent « 


Fenómens Interactius. La plataforma 
OVNI, responsable del festival, asegura 
que su voluntad es la de funcionar “como 
una herramienta de investigación 


* continua sobre la crítica a la sociedad 


contemporánea a través del audiovisual y 
los new media”. El fondo de los 
archivos, compuesto por más de 150 
horas de vídeos recopilados en DVD y 
CD-ROM, está de momento alojado en el 
CCCB, y el catálogo se puede consultar 
por Internet a la espera de que los 
medios técnicos permitan descargar las 
obras directamente desde la red. T:L.S. 
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La Plataforma de Festivals de Barcelona ha 
fanzado un interesante propuesta: la creación 
de La Casa del Cinema, un lugar para el 
encuentro de todos los festivales de la ciudad. 
La edición francesa de la revista 'Premiére” 
ha elegido Los otros como mejor película del 
año 2001. ; 
Terrassa (Barcelona) convertirá el recinto del 
abandonado Hospital del Tórax en un macro- 
centro de producción audiovisual: La Ciudad 
de la Imagen. La superficie, de más de 50.000 
metros cuadrados, ha acogido ya varios 
rodajes, como los de Faust y El mar. 

Wim Wenders emprenderá en breve un nue- 
vo proyecto en Barcelona: filmar a lo José 
Luis Guerín la construcción de la polémica 
Torre Agbar. 

Lars Von Trier se encuentra ya rodando Dog- 
ville, segundo capítulo de su trilogía sobre 
Estados Unidos. Nicole Kidman y Lauren 
Bacall encabezan el reparto. 

¿Cuándo se convierte una película en escán- 
dalo? Bertolucci, Godard, Vadim y Rivette, 
pero también las pretenciosamente trans- 
gresoras Breillat y Despentes contestan con 
sus filmes a esta pregunta en el ciclo que 
programa el Instituto Francés de Barcelona 
hasta el 19 de marzo. 

Se acaba de editar la Guia de Producció 
Audiovisual Barcelona 2002, que, por sólo 20 
euros, permite conocer exhaustivamente el 
panorama profesional actual de la ciudad 
(www.barcelonaplato.bcn.es) : 

Se ha abierto la convocatoria para la segun- 
da edicón del On-line Flash Film Festival 
(OFFF) que se celebra en Barcelona. Con- 
sulta las bases en: www.ofíf.org 


El videoclub de autor Void inaugura el micro- 
cine Zelig, en el número 51 de la calle Fer- 
landina de Barcelona. 
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INAUGURACIÓN 


EDUARD FERNÁNDEZ 
| ELHOMBRE ENCANTADO 


¡ >>> Hace películas y le encanta, disfruta, 
¡ porque sí. Lo que le echen. Desde que 

¡ Mariano Barroso le llamó para cruzar el 

¡ puente aéreo hasta Madrid para 

: interpretar Los lobos de Washington, 

¡ Eduard no ha parado. Dos años más 

¡ tarde, el resultado: Goya al mejor actor 

¡ por Fausto 5.0 y la constatación de que 
estamos ante un nuevo caso similar al de 
: Sergi López: catalán, de largo oficio 

: teatral, discretamente canalla y con 

| mucho nervio. Él está encantado, y el 

: público y los de su profesión lo notan. Lo 
: mejor está por llegar: la película se llama 
¡ Smoking room, y la han dirigido Julio 

¡ Wallovits y Roger Gual. En unos meses, 

¡ veremos. 

¡“Estoy muy contento de haberla hecho 
| y de que se haya hecho, de haber 


participado con mi granito de arena. Lo 
mejor es que la hemos sacado adelante 
porque queríamos, porque nos 
entusiasmaba. Es la película en la que más 
me importa el conjunto y en la que menos 
me importa cómo estoy yo; y estoy muy 
contento de que haya sido así”. 

“Julio Wallovits me pasó el guión hace un 
par de años y me encantó. La movimos por 
productoras, y no había manera. Pero la 
teníamos que hacer. Y al final se ha 
hecho”. : 

“Se ha rodado con el mismo espíritu con 
que se escribió. Se ha montado con el 
mismo espíritu con que se rodó. Y eso es 
fantástico porque no ha perdido nada de la 
idea original, aunque haya variado una 
barbaridad respecto al guión”. 

“El grupo de actores ha sido tremendo: el 
gran Juan Diego, el gran Antonio Dechent, 
Francesc Orella, Chete Lera, Vicky Peña, 
Pep Molina, Francesc Garrido... Ya hemos 


ETaniPlana 


hablado para hacer otra película juntos. 
Tenemos la idea de montar una compañía 
de cine, como si fuera una de teatro, que 
de vez en cuando se reúna para hacer 
una película. Y lo bueno sería cobrando, 
que eso sí que sería todo un síntoma 
normalizador de que se pueden hacer 
tanto estas películas como otras más 
comerciales, porque reconozco que será 
poco comercial. Lo mejor que podría 
pasarle es que se mantuviera un año en 
las sesiones golfas del Verdi”. 

Smoking room se rodó en plan 
cooperativa, liderada por el prestigioso 
creativo de publicidad Julio Wallovits, 
responsable junto con Josep Maria Piera 
de El Sindicato, agencia outsider donde 
las haya. A Eduard Fernández le 
podremos ver en breve en El embrujo 
de Shanghai, de Fernando Trueba. Su 
próximo proyecto será la nueva película 
de José Luis Cuerda. T: Marc Prades 


“EL LIBRO DE 
APOCALYPSE 
NOW” 


AUTOR: Peter Cowie 


EDITA: Paidós 


1399 EUROS” 
AUTOR: Frédéric 
Beigbeder 

EDITA: Anagrama 


“KUSTURICA EN 
BUENOS AIRES” 


AUTOR: Icon Films 
EDITA: HC 
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La historia del cine, 
ávida siempre de 
alimentar su propia 
leyenda, concedió a 
Apocalypse now la 
honrosa aureola de 
película mítica. Ahora, 
la colección La memoria 
del cine, de Paidós -fiel 
a su voluntad 
ennoblecedora del 
hacer cinematográfico-, 
acaba de presentar la 
traducción al castellano 
del exhaustivo estudio 
que el escritor y crítico 
británico Peter Cowie 
realizó del filme de 
Francis Ford Coppola. 
La intención de Cowie 
en El libro de 
Apocalypse now. La 


Leer 13'99 euros es 
como ver una película de 
David Lynch al ritmo de 
David Fincher en una 
emisión de Antena 3. 
Mundos idílicos que 
esconden las más bajas 
miserias, habitados por 
triunfadores hiperactivos 
que son unos cabrones 
perpetuamente 
encocados, son los 
elementos de una novela 
interrumpida 
regularmente por pausas 
publicitarias. El libro que 
ha convertido en estrella 
mediática al cínico 
Beigbeder es un relato 
despiadado de los usos 
y costumbres de una 
profesión, la de creativo 
publicitario, que el autor 
desempeñó con éxito 
durante años. Concebida 


Nuestra revista hermana, 
la argentina “Haciendo 
Cine*, y la productora In 
Quadro acaban de 
finalizar un vídeo sobre 
Emir Kusturica: lo más 
destacado de su paso 
por Buenos Aires, en una 
película donde se puede 
ver a un Kusturica 
íntimo, jugando al fútbol, 
tocando su guitarra y, 
claro, sentando cátedra. 
Una deliciosa rareza 
para sus más acérrimos 
fans. La podéis solicitar 
enviando un e-mail a 
haciendocineGOhaciendo 
cine.com.ar, o llamando 
al teléfono de Buenos 
Aires 4773-6448. 

T: Nico Gómez 


historia de una película 
mítica no es analizar 
objetivamente los logros 
artísticos —por otra 
parte, indudables- que 
posee Apocalypse now 
en tanto que obra 
acabada sino que, por 
el contrario, se esmera 
en explicar las 
peculiares condiciones 
que rodearon la 
gestación del filme. No 
se resiste el autor a 
establecer un 
paralelismo entre la 
trama de la película y lo 
que en el rodaje 
aconteció: la obsesión 


. de un hombre por 


cumplir una misión 
(Willard, en un caso; 


como un manifiesto 
contra la sociedad de 
consumo, a la vez que 
como voluntaria carta de 
despido laboral, esta 
novela semi- 
autobiográfica se mueve 
entre la decepción y el 
rencor por una industria 
que desprecia a su 
destinatario final. 
Algunos dirán que 
Beigbeder se pasa de 
listo. Y es que, aunque 
consiguió que lo echaran 
de la agencia donde 
trabajaba, quizás su 
texto funciona más 
como novela corrosiva 
que como proclama de 
denuncia. Eso sí, el 
arrebato que nos hace 
pasar no se lo quita 
nadie. 

T:L.S. 
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“ERIC ROHMER 
COLECCIÓN” 


AUTOR: Eric Rohmer 
EDITA: Manga Films 
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Coppola, en el otro). El 
símil podría aplicarse 
también a la misma 
escritura del libro, pues 
en Cowie hay algo de 
obsesivo. De obsesivo y 
de humilde ya que lejos 
de mostrarse como un 
sabelotodo plasta el 
inglés se erige en un 
disciplinado escriba, un 
interlocutor paciente, un 
transparente y 
omnisciente narrador 
convencido de que el 
rodaje de Apocalypse 
now fue, en el fondo y 
en la forma, una 
experiencia épica. 

T: Enrique Baró Ubach 


“LA PROMESA 
DE SHANGHAI” 


AUTOR; Víctor Erice 


EDITA; Plaza 8, Janés 


Excelente oportunidad la 
que nos ofrece Manga 
Films para recuperar en 
DVD parte de la 
filmografía del director 
francés Eric Rohmer. 
Siguiendo la estela que 
abrieron los Cines Meliés 
de Barcelona con la 
reposición de los 
cuentos morales hará 
bien poco, Manga Films 
contraataca ahora 
lanzando cuatro títulos: 
Mi noche con Maud, La 
inglesa y el duque, El 
rayo verde y Cuento de 
invierno. T.: Marc Gómez 


“TIGRE Y 
DRAGÓN” 


AUTOR: Ang Lee 
EDITA: Lauren 


Lo que pudo haber sido y 
no fue. El guión que Erice 
trabajó años y años para 
que luego Andrés Vicente 
Gómez le pasara el 
proyecto a Fernando 
Trueba a última hora. Una 
de las pruebas irrefutables 
de hacia adónde está 
yendo el cine español. 
Vicente Gómez pensó que 
aunando el mejor talento 
vivo español y sus 
inacabables millones le 
podía salir el negocio del 
siglo. Lo más difícil de 
entender es que Erice 
aceptara el juego y luego 
que Vicente Gómez 
creyera que podría 
aguantarlo y sobre todo 
aguantarle. El museo de sí 
mismo que es Erice no 
permitió aceptar recortes 
presupuestarios ni 


“El CÍRCULO 
(DAYEREH)” 


AUTOR: Jafar Panahi 
EDITA: Manga Films 
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Aunque sea una 
película más apropiada 
para saborear en DVD, 
su lanzamiento en 
vídeo de compra es 
una opción tentadora 
para quienes no nos 
hemos pasado a la 
tecnología digital. Cine 
de entretenimiento que 
no renuncia a su 
carácter masivo y 
encuentra sus raíces 
en leyendas chinas 
milenarias que 
confieren a la función 
un aliento épico e 
irreversiblemente 
trágico. Ojo a la 
espectacular -en todos 
los sentidos- Zhang 
Ziyi. T: Luis Salgado 
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calendarios rígidos. Lo 
peor es que tendremos 
que esperar un mínimo 
de diez años más para 
que Erice se atreva de 
nuevo con algo. Eso si 
encuentra un productor 
más afín... En marzo, 
mes más que probable 
para el estreno de El 
embrujo de Shanghai de 
Fernando Trueba, 
veremos qué camino ha 
tomado el proyecto. 

T: Marc Prades 


Dentro del proceso de 
normalización que 
conoce el cine iraní en 
las carteleras 
españolas, llega ahora 
en vídeo de alquiler El 
círculo. Sin ánimo de 
querer recurrir a una 
asociación fácil, se 
trata sin duda del 
estreno más redondo 
del pasado año de 
esta cinematografía. 
Una historia coral 
absolutamente 
sobrecogedora revela 
con valentía el trato 
discriminatorio al que 
son sometidas las 
mujeres en Irán. Y sin 
necesidad de burkas. 
T:L.S. 


TIERRA DESDE LA LUNA, DE MERCEDES AFONSO, 


CURT FICCIONS 
| ¡VAYA HUEVOS! 


¡»>La muestra de cortos más original 
del panorama español celebra su quinta 
edición, y por todo lo grande. Una 
oportunidad única para ver lo mejor del 
reciente cortometraje español. Las 
sesiones serán los jueves (20:30h y 
22:30h), los viernes (20:30h y 01h) y los 
¡ sábados (01h), durante seis semanas 
consecutivas (entre el 24 de enero y el 2 
de marzo), en los Cines Icaria Yelmo- 
Cineplex de Barcelona. 


bb>1. LA YAYA, DE JUANA MACÍAS. p»>>-2. EL DISKETTE, DE ANTONIO MUÑOZ MESA. b>3. LA ENVIDIA DEL EJÉRCITO 
NIPÓN, DE MIGUEL DEL ARCO. 


¡ b»7. EL VELATORIO, DE JAVIER DOMINGO. b>3. EL HOMBRE QUE VOLABA UN POQUITO, DE SERGIO CATÁ. b>>9. LA | 


-de Cine y realizado por Lluís Segura y i 


Curt Ficcions también ha preparado ¿ 
para este año una serie de actividades ! 
paralelas a la muestra: tres mesas d 
redondas (Hoy, publicidad, mañana... | 
é¿cine?, Cortos de Denominación de 
Origen y ¿Por qué no nos quieren?”), | 
una exposición sobre la dirección de i 
arte en el cine y una matinal de cortos | 
para los más pequeños. Por cierto, no se 
pierdan el spot producido por Desastre ; 


Sergi Casamitjana, otra joya incluso 
mejor que la del año pasado. 
T: Marc Gómez 


- Compre Argentino 


>>> Llegué a Buenos Aires en 1998. Las pri- 
meras pelis que vi eran más viejas que Matusa- 
lén: una de Eisenstein y un ciclo de Orson 
Welles que presentaba un entrañable viejito en 
el Museo Nacional de Bellas Artes. Ojo, no soy 
nada cinéfilo: no me llamen cinéfilo. Sólo pasa- 
ba por ahí. 

Ahora media Argentina quiere emigrar a Espa- 
ña, la otra mitad a Italia y yo sigo allí viendo pelis 
argentinas. En Argentina hay mucho teatro, en 
las salas y fuera de ellas, y se nota en el nivel 
medio de los actores. No parecen recitar la lis- 
ta de los reyes godos como hacen los españo- 
les. Esraro encontrar a un argentino que hable 
bien de su cine, aunque a los que compran 
palomitas con euros les gustaron muchos fil- 
mes salidos de allí. Algo tendrán para formar 
una de las mejores producciones del continen- 
te. En Buenos Aires y Mar del Plata hay sendos 
festivales internacionales, aunque la recesión 
ha alejado a muchos de las salas. Hubo varios 
días de diciembre en que todas las del país 
abrieron a 350 ptas. el billete. En un día normal 
costaban 1.300 al cambio, hasta que el peso 
se devaluó y toda actividad de ocio se paralizó. 

La solución pasa por el videoclub. Entre las 
multisalas y el living de casa, vi a Norma Lean- 
dro, Alfredo Alcón, Ricardo Darín y otros exce- 
lentes actores de ayer y hoy. De las recientes 
recuerdo haber visto El hijo de la novia, Nueve 
reinas, Buenos Aires Viceversa y El asadito, que 
filmaron unos amigos en 24 horas. No vi la La 
ciénaga, y un día de estos tengo que alquilar 
Pizza Birra Faso, que sería como la francesa El 
odio, pero sin dinero y con cumbia de fondo. Y 
en el canal Volver me iniciaron en la caspa del 
dúo Olmedo-Porcel —los Pajares-Esteso argen- 
tinos, pero con más fondo: lo sé, no es muy 
difícil- o la pionera del cine erótico Isabel Sarli. 

Yo lo que quiero decir es que vean cine 
argentino, hagan coproducciones o contraten 
actores de aquí: no por imitar a Almodóvar, sino 
porque hay buen cine y ningún dinero. Podría 
analizarles en una línea qué le veo de bueno, 
pero mejor sorpréndanse ustedes. Y hoy por 
hoy el cine es la única actividad cultural expor- 
table con visos de aportar divisas en medio de 
la debacle que vive el país. Háganlo sin prejui- 
cios, que en España hay muchos hacia todo lo 
argentino. Pasé la vida escuchando el sonso- 
nete de que si los sudacas eran así o asá. Si 
vieran cómo se ven los ibéricos desde fuera... 
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próximamente se 
podrán encontrar. Todo 
está “under 
construction” y todo se 
anucia como “comming 
soon”, pero aunque 
sea por hacer un 
pequeño paseo merece 
la pena visitarla. 


La web oficial de David 
Lynch no defrauda. Tan 
bizarra como sus películas, 


la web es el termómetro 
perfecto para ¡comprobar su 
torrencial personalidad. 
Dumbland, Rabbits y Axxon 
N. son las series de 
animación que 


“Me gusta matar cosas” es lo último que se 
dice antes del final en el cuarto episodio de 
la aventura más reciente de David Lynch, la 
serie de animación titulada Dumbland (El 
país de los idiotas), que traslada al reino de 
la animación la notable tira cómica más 
conocida del director, The angriest dog in 
the world (El perro más cabreado del 
mundo), sólo que con un hombre muy 
enfadado en vez del chucho gruñón 
protagonista. Tildada de “muy estúpida y 
muy cruda” por Lynch, la animación ofrece 
instantáneas de una tierra de estúpidos 
poblada por garabatos enfadados y mal 
dibujados. Su estilo se basa en trazos 
negros sencillos sobre un fondo blanco, y la 
estrella del show es un tipo feo que insulta, 
refunfuña, eructa y se tira pedos. ¿Es que 
Lynch está cabreado? Puede ser, pero en 
persona es un tímido encantador que hasta 
se pone nervioso, con el pelo canoso 
revuelto en todas direcciones, una camisa 
ligeramente arrugada y barba de dos días. 
Fuma un cigarrillo, sentado ante una mesa 
grande que quizás ha hecho él mismo, ya 
que también diseña muebles. Estamos en el 
segundo piso de su más que espléndida 
casa-estudio, situada en las colinas que 
rodean Los Ángeles. El lugar resulta 
familiar porque sirvió de sofisticado hogar 
para el desgraciado saxofonista Fred 
Madison (Bill Pullman) y su lasciva esposa 
Renee (Patricia Arquette) en el 
largometraje Carretera perdida, que 
Lynch dirigió en 1997. En el cuarto de al 
lado hay algunos de los grandes y 
descoloridos cuadros que pinta Lynch, 
apoyados sin orden en las paredes. Aparte 
de un sillón pequeño y de una chimenea sin 
adornos, todo está elegantemente vacío. El 
lugar parece que no se acabe nunca: unas 
escaleras parten de uno de los lados, unas 
habitaciones se suceden en el otro... 


¿Ermitaño? 

Las paredes angulosas son de cemento gris, 
lo que evidencia el indiscutible sentido del 
diseño del director. En el piso de abajo su 
buen gusto vuelve a quedar claro: allí está 
el estudio de sonido, una habitación 
equipada con máquinas Bouton, 
decididamente caro y completamente 
insonorizado. Demuestra que quiere lo 
mejor de lo mejor. Pero, como mucho de lo 
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que posee Lynch, cada virtud aparente 
tiene su contraposición. En este caso, la 
soberbia calidad de los aparatos de sonido 
contrasta con una caja de ritmos cutre que 
el director utiliza para grabar las voces 
roñosas y rencorosas de Dumbland. Así ha 
sido siempre. Empezó su carrera en 1967 
con una animación de un minuto titulada 
Six figures, y ahora ha vuelto a trabajar 
fotograma a fotograma. Eso le hace muy 
feliz. “Para mí la animación es algo mágico. 
Enseguida me puse a trabajar con acción 
real, pero me gusta la animación, y me 
encanta el Flash”. Se nota que lo dice con 
espíritu casi infantil. Más que eso, es como 
la reencarnación de un surrealista de los 


>DLYNCH APUNTANDO JUNTO A SUS HERMANOS 


años treinta, respetuoso con las maravillas 
del inconsciente y dispuesto a divinizar sus 
secretos más escondidos. “Creo que 
cualquier medio te puede dar ideas 
diferentes. Así que cuando estás delante del 
programa Flash simplemente te empieza a 
pedir cosas: es como si te hablara. Por eso 
comienzan a llegarte las ideas. Me recuerda 
a los inicios del cine: hay algo en eso que 
hace que tu imaginación se ponga en 
marcha”. 


¿Tenebroso? 

A Lynch siempre le ha gustado que la 
imaginación se mueva sola. Después de Six 
figures realizó otra animación de cuatro 
minutos, The alphabet, a la que siguió The 
grandmother (1970), que mezclaba 
animación con imagen real. Cada uno de 
estos filmes combinaba hechos raros e 
inusuales con personajes alienados, como 
los de sus películas más célebres, casi todas 
con guiones elípticos y hechos violentos y 
espeluznantes que hacen que la mente se 


acelere. Lynch siempre se ha puesto del 
lado de los que rechazan los efectos 
sedantes de ese cine más sano que aplaca y 
pacifica al público. Con sus nuevas 
animaciones parece encantado de haber 
vuelto a un lugar sin barreras, tanto en 
términos de presupuesto como de 
demandas de distribución. Su ingenuidad 
contrasta con la violencia de sus proyectos. 
“Tiene una ventaja divertida: aquí dispones 
de estas imágenes fijas, y cuando pulsas go 
empiezan a moverse. Es muy emocionante 
que con dibujos lineales, incluso con 
dibujos lineales malos, los personajes 
cobren vida. El sonido tiene un papel muy 
importante en eso, pero incluso sin él 
todavía funciona”. 

Lynch, junto con Tim Burton, Matt Stone 
y Trey Parker, estaba entre el grupo de 
artistas a los que invitó Rob Burgess, de 
Macromedia, para que crearan animaciones 
en Flash y luego las estrenaran en el nuevo 
portal de Shockwave. Y a raíz de esa 
experiencia, Lynch se enganchó no sólo al 
software fácil de usar sino al poder radical 
de Internet: “Es un lugar donde puedes 
crear tu propio sitio y tener completa 
libertad. ¡Y eso es muy importante!”. 
Aunque quizá no sea capaz de dominar 
todos los aspectos técnicos, tanto de sus 
nuevas herramientas digitales como de la 
infinita red, Lynch sabe una o dos cosas 
sobre la libertad y las recompensas que se 
le ofrecen si se atreve con todo esto: 
“Puede llegar a encaminarme hacia un 
futuro largometraje, aunque quizá no acabe 
así la cosa. Hay ideas, y hay que ser capaz 
de llevarlas a cabo. Puede que sólo sean 
pequeños fragmentos, pero Internet es 
buena con lo breve, y eso puede hacer que 
se te abran otros mundos”. Al preguntarle 
en qué se diferencia Internet de la 
televisión, un medio que él conoce muy 
bien gracias a Twin Peaks o a Mulholland 
Drive (2001), que en origen era el capítulo 
piloto de una serie finalmente rechazada, 
Lynch es definitivo: “La televisión no es 
libre. En ella no existe la libertad”. 


¿Incansable? 

Lynch tiene la intención de seguir creando 
episodios de Dumbland, además de otra 
serie, Rabbits, un proyecto en imagen real 
que está filmando en DV. Estas dos series 
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b>THE ANGRIEST DOG IN THE WORLD, TIRA CÓMICA PUBLICADA ENTRE 1983 Y 1992 EN 'L.A. READER”. 
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“El humo activo: nunca 
se queda inmóvil, es 
sensible a la más ligera 
brisa, está cambiando 
continuamente”. 


D>NUS ET FUMÉES (1994), FOTOGRAFÍA. 


“Hice que maquillasen 
toda la cara de blanco, 
pero sin'tocar, los labios: 
Entonces les puse color, 
para conseguir 
reencontrarme con los 
tonos de ¡la carne. La boca 
fue así lo más roja 
posible. Me encantó que 
acabara siendo así”. 


b>THE GRANDMOTHER (1970), ANIMACIÓN. >D>THE ALPHABET (1968), ANIMACIÓN. 
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se mostrarán en la página web de Lynch 
(www.davidlynch.com), así como otras 
ideas que pueden llegar a convertirse en 
algo más que eso. A él le gusta referirse a la 
página como “una emisora de TV”, y Eric 
Bassett, un diseñador de Laguna Beach, le 
está ayudando a conseguirla. Todo eso si 
Lynch es capaz de aguantar el infernal 
ritmo de trabajo que él mismo se ha 
impuesto. “Me lleva una eternidad hacer 
estas animaciones tan simples. Pero puede 
que muchos cineastas se aprovechen de la 
facilidad de uso del Flash para evitar el 
trabajo extra. ¡A mí esto me está matando! 
Me gustaría hacer algo más simple. Tengo a 
este tipo levantándose del suelo, y sólo 
hacer que se levante me ha llevado tres 
horas. ¡Hay veintiún dibujos distintos! A 
veces, gracias a las herramientas del 
programa, puedes hacerlo de manera más 
sencilla, pero en otros casos tienes que 
dibujarlo fotograma a fotograma, como si 
fuera un puzzle, y me lleva unas sesenta 
horas hacer tres minutos de dibujos, y unos 
dos o tres días montarlos”. Eso significa 
muchas horas en el piso de abajo, solo 
delante de su Mac, pero Lynch parece que 
disfruta de esa intensidad, aunque no le 
entusiasmen algunas de las máquinas que 
necesita: “Nunca acabas de montarte el 
estudio. Cuando has empezado a saber 
cómo funciona todo, tienes que comprar 
cosas nuevas... pero no caben en el mismo 
espacio. ¡Y esos malditos cables SCSI 
resulta que sólo miden un metro! Y acabas 
por tener que colocarlo todo de nuevo para 
que lleguen los cables. ¡Te vuelves loco! 
Hace un rato estaba intentando actualizar el 
sistema operativo, y acabé teniendo que 
reinstalarlo todo. ¡Un poco más y tenemos 
que construir la casa de nuevo!”. 


¿Hombre orquesta? 

Lynch pone él mismo todas las voces de la 
animación mientras va avanzando el trabajo. 
“Tengo un espejito que uso para conseguir 
las muecas que hacen los personajes al 
hablar. También utilizo una caja de ritmos 
que es de grande como una taza de café y 
que cuesta prácticamente lo mismo. Como 
las voces son un poco artificiosas, a veces 
las consigo con ella, que para eso es 
perfecta. Me interesa que las voces se dejen 
tal y como se graban, sin manipularlas 
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e «Internet te da oportunidades 


: para experimentar, de manera que: 
: puedo probar un poquito de esto : 
: y de aquello, y llegar a un mundo : 
: completamente 0 stinto”, E 


después. Lo que quiero es cantar como 
John Lee Hooker, y quiero que se grabe en 
una sola toma. Cuando acabo, llevo el 
resultado al piso de arriba, donde trabajo 
con John Neffe, que se encarga de los 
detalles de post-producción”. Mientras 
Dumbland sigue produciéndose a buen 
ritmo, la serie de acción real en DV Rabbits 
topa con un obstáculo, ya que el vecino de 
Lynch se queja del rodaje nocturno en la 
colina que está detrás de la casa. “¡Es que 
me odia! Construimos el set: un pequeño 
anfiteatro con tres cámaras DV, tres 
monitores y un micrófono para que yo les 
pudiera hablar a los actores. Era algo 
sencillito, de pobre, pero estaba bien. Y en 
esto que mi vecino se queja al 
ayuntamiento, y tengo que contratar a 
abogados; al final no conseguimos nada y 
tuve que desmontarlo todo. Pero voy a 
seguir trabajando en la serie porque es el 
espectáculo más absurdo, el más surreal, el 
más bonito y el más estúpido”. 


¿Provocador? 

Rabbtits, en contraste con la dureza en 
blanco y negro de Dumbland, se basa en 
azules y grises sombríos, y está interpretada 
por actores que llevan cabezas de conejo. 
Para hacerse una idea, hay que imaginarse 
la cara oscura de Good night moon y un 
formato parecido al de una sitcom, pero sin 
comedia. Los argumentos se transforman 
para que el público reaccione cuando lo que 
explican no se corresponda con cosas 
normales. Es, sin duda, algo perturbadora y 
desobedece las reglas, de manera que 
puedes darte cuenta de lo estúpidas que 
son normalmente esas reglas. Lynch lleva 
ya tiempo escribiendo episodios de Rabbtts, 
pero afirma que le gusta ir descubriendo la 
serie mientras va creándola. Dicho de otro 
modo, le gusta el misterio. “En Twin Peaks 
nunca sabíamos por dónde iba a ir la cosa. Y 
eso es lo bonito, porque así también lo 


disfrutas. Los misterios son lo mejor: te 
ponen alerta, te ponen en marcha. Así 
miras, te fijas, buscas pistas 
continuamente”. 


¿Sincero? 
Rabbits tiende a la cara enigmática del 
mundo de Lynch. Dumbland revela la parte 
tenebrosa de la psique masculina sin 
censuras, y el único misterio que hay en las 
dos es saber hasta dónde se atreverá a 
llegar con ellas. En el cuarto episodio de 
Dumbland el héroe destroza el nuevo 
tendedero de la ropa de su mujer. “¿Qué 
pasa si tengo que salir a cagar fuera por la 
noche?”, rebuzna. “Me podría cortar la 
cabeza con esto”. Después se le ve sentado 
junto a un fuego de campamento, 
discutiendo con un amigo las bondades de 
ir a cazar venados. “Les corto la cabeza en 
el bosque. Luego los abro en canal y los 
destripo, y me frío un buen pedazo de carne 
de venado. No hay nada como compartir 
una buena matanza con un buen amigo”. 
En la oscuridad, con un cineasta 
obviamente loco a centímetros de distancia, 
uno se pregunta qué está ocurriendo. ¿Por 
qué un famoso director, reconocido por la 
belleza visual de algunos de los 
largometrajes más importantes de nuestra 
época iba a sentarse horas y horas solo 
delante de un ordenador haciendo 
animaciones raras y psicóticas? Bien, pues 
en parte porque se lo puede permitir, 
gracias a las maravillas del Flash y a lo que 
él mismo denomina “la hermosa libertad de 
Internet”. Y si se le ponen unas gotas de 
filosofía al asunto, se puede imaginar 
Dumbland dentro de un contexto histórico 
más amplio: Lynch simplemente está 
haciendo lo que otros muchos buenos 
artistas ya han llevado a cabo antes: retar a 
la represión despertando de su letargo al 
sentido del asco. Nuestra cultura esconde 
cuidadosamente todas nuestras funciones 
corporales, nos aplica con esmero las 
pautas de un comportamiento sexual como 
Dios manda y reprime con discreción 
aquellas partes de la psique que son raras y 
amenazadoras. Lynch, sin nadie que 
imponga criterios ajenos al guión, lucha 
contra eso desplegando su devastación 
expresiva más salvaje. 
T: Holy Wilis (O'RES') Traducción: Ruth Pombo 


Escola (0) 
L Superior 

CINemali La) UNIVERSITAT DE BARCELONA 
le  Audiovisuals (B) : 

de Catalunya 


GRADUAT SUPERIOR EN CINEMA 
| AUDIOVISUALS 


CURSOS | TALLERS DE POSTGRAUS 


INFORMACIÓ | INSCRIPCIONS 


Per informarvos de: Graduat Superior en Cinema¡i Audiovisuals (Sr. Sebastia Francisco), 
Cursos ¡ Tallers de Postgraus (Sr. Jaume Macia) 


“Mulholland | 
Drive” 


“Mulholland Dr.” 
David Lynch 
ño: 2001 
S Justin Theroux, Naomi 
Watts, Laura Elena Harring, Robert 
Forster 
Í Estados Unidos 
145 minutos 
Vértigo 


EN LA CIUDAD DE LOS SUEÑOS 


Mulholland Drive nos devuelve al David 
Lynch más reconocible y ajustado a las 
constantes y a los tópicos que han forjado 
su imagen y su fama. La película se pensó 
originariamente como un piloto para una 
serie de televisión de la ABC. Lo que tenía 
que ser una continuación de los 
planteamientos y del éxito de Twin Peaks 
(1990) se convirtió en un proyecto 
frustrado después de que los dirigentes de 
compañía quedaran horrorizados tras ver 
el material rodado. Ni hablar, fue la tajante 
respuesta, y Mulholland Drive se hubiera 
quedado en un cajón si no llega a ser por 
Pierre Edelman, productor ejecutivo de 
Studiocanal. Edelman, que ya había 
colaborado con Lynch en ocasiones 
anteriores, le pidió al realizador ver el 
episodio. Ni el propio Lynch estaba muy 
convencido de los resultados, pero 
Edelman le propuso que remontara el 
proyecto y rodara lo que creyera necesario 
para redondear la historia y poder 
estrenarla como película. 

Sin embargo, Mulholland Drive acaba 
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denotando su origen de proyecto de serie 
para la televisión. Alrededor de la trama 
central de una mujer que pierde la 
memoria y cuenta con la ayuda de otra 
mujer para recuperar su identidad, 
gravitan otras líneas argumentales que se 
plantean pero no se cierran. 

La sensación final es que Lynch ha atado 
los cabos sueltos echando mano de la 
críptica y circular estructura de Carretera 
perdida (1997), filme con el que además 
comparte la misma idea embrionaria. “El 
origen de la película es el nombre”, 
comentaba Lynch en la presentación del 
filme en Cannes 2001, festival donde 
consiguió el premio al mejor director (ex 
aequo con Joel Coen por The man who 
wasn't there). “Mulholland Dr. es una 
carretera que bordea la ciudad de Los 
Ángeles por las colinas. De noche es muy 
misteriosa. Me vino a la mente la imagen 
de la carretera iluminada por los faros de 
un coche”. Porque el cineasta confiesa 
construir sus películas a partir de 
imágenes que acuden a su cabeza. “La 
mente -dice— es un lugar muy hermoso 
que desconocemos. Á veces se te aparecen 


ideas de golpe. Son como peces que van 
nadando, y de vez en cuando pescas 
alguno”. Y Lynch hizo una buena pesca 
para Mulholland Drive. Gran variedad de 
imágenes mentales y escenas oníricas 
pueblan el filme, y prevalecen por encima 
de la coherencia de la historia, que pasa a 
un plano secundario. El poder hipnótico de 
la película subyuga al espectador lo 
suficiente para que no le parezca 
preocupante desenmarañar la enrevesada 
trama argumental. 


La fascinación surrealista 

De hecho, Mulholland Drive no hace más 
que confirmar la pertenencia de Lynch al 
parnaso de los grandes artistas que 
consiguen imbuirnos en los intangibles 
universos de la fascinación más allá de 
cualquier raciocinio; artistas que consiguen 
crear una obra que deja pequeña o 
insuficiente cualquier explicación, 
interpretación o análisis que se realice 
sobre ella. Sin pretenderlo, su obra 
sobrepasa las ambiciones de los postulados 
del surrealismo, que necesitaba de una 
técnica concreta, la escritura automática, 


RES E 


para llegar a un fin parecido, el de liberar y i' 
plasmar artísticamente las imágenes que 
habitaban en el subconsciente de cada 
uno. El arte de Lynch consigue ser 
plenamente onírico a través de un proceso 
tan poco automático como es el de la 
puesta en escena cinematográfica. Y no 
cabe olvidar la inestimable ayuda que le 
presta la música de Angelo Badalamenti, 
que precisamente confiesa escribir sus 
Partituras a partir de los sentimientos y los 
estados de ánimo que le transmite el 
director. 

Pero la película no se construye sólo a 
partir de escenas pescadas en los ríos más 
oscuros y turbulentos. Una de las pocas 
novedades de Mulholland Drive es la 
presencia del sentido del humor, 
especialmente usado para desmitificar la 
industria del cine de Hollywood y vengarse 
de algunos de los malos tragos por los que 
le han hecho pasar; una no puede evitar 
pensar en Dino de Laurentiis, productor- 
masacrador de Dune (1984), cuando 
aparecen los ejecutivos de apellido 
italiano. “Siempre me preocupa que me 
quieran forzar a hacer o a cambiar algo. ¡ Laura Elena Harring 
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: Además, como soy un poco paranoico, lo 


paso fatal si tengo la sensación de que no 
puedo controlar totalmente una película”, 
comentaba el director de Terciopelo azul 
(1986), a quien también le apetecía 
desmontar su aura de realizador oscuro. 
“Me gusta moverme por diferentes tipos de 
emoción. Á veces he dirigido películas muy 
sensibles. Lloré con El hombre elefante 
(1980) y también con Carretera perdida, 
e incluso algunas de las críticas de mis 
películas me hacen llorar”. 

Más claro, irónico y sencillo en sus 
explicaciones que en sus películas, Lynch 
se zafó de los muchos interrogantes que 
plantea el filme, y con los que le acosaban 
los periodistas, definiendo Mulholland 
Drive simplemente como “una historia de 
amor en la ciudad de los sueños”. No 
vamos a negárselo, pero que nadie se 
espere ni un romance convencional ni 
unos sueños de color de rosa. Y quizá 
Mulholland Drive no sea su película más 
redonda, pero las mismas imperfecciones 
del filme ponen en evidencia la libertad 
artística con que Lynch se puede (y debe) 


: plantear su obra. T: Eulalla lolesias 


“Éloge de 
l'amour” 


: “Éloge de llamour” 
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+ 2001 

Interpretes: Bruno Putzulu, 
Cecile Camp, Jean Davy 
Necipna lidad ¡ienciós 


REGALO ENVENENADO 


Ver una película de Jean-Luc Godard es un 
regalo o una maldición. Un regalo es un 
privilegio semejante a sentirse un balón de 
fútbol y que el portero nos catapulte con un 
pepinazo al área contraria. Se tiene la 
ocasión de contemplar el juego desde 
arriba, de sobrevolar el campo enemigo. 
Pero llegar a sentirse catapultado no es 
fácil, y por eso también es maldición. Hay 
que saber jugar o saber a qué está jugando 
Godard. La elevación estética que propone 
no tiene nada que ver con lo bonito o con 
experiencias sensoriales de manipulación 
anímica. El cine de Godard posee una 
densidad temática que hace que el producto 
final se asemeje a un pedazo de mineral en 
bruto con suciedades y cantos afilados de 
hermosura inaudita. El autor de Al final de 
la escapada (1960)ha derivado, avanzando 
a gran velocidad y muy por delante de 
cualquier otro cineasta, hacia la línea de 
touchdown y más allá, hacia un estilo que 
se caracteriza por el bombardeo masivo de 
mensajes dispersos por una combinatoria a 
ratos aleatoria, a veces repetitiva, pero 
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constantemente musical. No es caos. Para 
Godard es montaje. 

Su última aventura, presentada en 
Cannes 2001 y recuperada por la SEMINCI 
de Valladolid tras unos siete años de 
gestación, es Éloge de l'amour, su cinta 
más accesible en años. A pesar de ello, no 
renuncia a la espesura de JLG/JLG- 
Autoportrait de décembre (1995) y de las 
diferentes Historie(s) du cinéma. 
Cinematográficamente, sobrepasa cualquier 
calificación: confunde ficción y documental, 
estética y columna de opinión, homenaje y 
memoria. Cada plano es un trozo de 
memoria, un gesto que se va a perder, un 
momento a punto de partir... 

En este caso Godard cuenta la historia de 
Edgar (un austero Bruno Putzulu), director 
de cine que realiza unas pruebas junto a los 
productores para encontrar una actriz 
protagonista para su próxima película. 
Edgar, a quien le interesa más hablar de 
filosofía que de las peculiaridades del 
personaje, entrevista a unas cuantas 
actrices antes de recibir a Elle, que 
despierta su fascinación y la certeza de 
haberla visto antes, en un tiempo y un lugar 


que es incapaz de concretar. 


Pero la historia nos será contada de un 
modo oscuro y fragmentado, con momentos 
omitidos y salidas por la tangente inauditas. 
Como en una obra musical con un tema y 
sus variaciones, sólo que las variaciones se 
montan encima del tema hasta dos y tres 
veces, con lo que el discurso resulta espeso. 
Y entre la densidad queda la lucha por 
hacer la película. Edgar quiere encontrar 
una actriz joven, una adulta y una anciana 
para representar el amor en las tres edades. 
Insiste a su productor en que sea así para 
trazar la línea entre el arte y el mercadeo de 
chorizos: “Tienen que estar estas tres 
edades, si no se convierte en una película 
con Julia Roberts... Hollywood”. 

Todo ello se mezcla, entre otras muchas 
cosas, con venta de cuadros, portadas de 
libros de historia, economía, literatura y 
estética cinematográfica (Notas sobre el 
cinematógrafo, de Robert Bresson). Y con 
imágenes de una París mirada con nostalgia 
y nocturnidad, el rigor del encuadre, el 
tráfico de medianoche, estaciones de 
ferrocarril cerradas y fantasmales fábricas 
de automóviles Renault abandonadas por el 


tiempo, el capital y la fuerza obrera, música 
lejana extraída de la banda sonora de 
L'Atalante... 

Cuando creemos asistir a un diálogo que 
hace avanzar la acción, corta a una situación 
distinta con una conversación sobre Hannah 
Arendt o Simone Weill. Todo ello envuelto 
en una fotografía en blanco y negro 
aterciopelada en la que está contenido su 
cine más viejo y accesible, desde Al final de 
la escapada a Banda aparte (1964), y con 
la que comprobamos que quizá la luz sea 
uno de los secretos mejor guardados de su 
generación. 

Cuando Edgar decide que Ella es la 
elegida, descubre que ha muerto. Recuerda 
entonces el momento en que vio a Elle por 
primera vez: fue en una entrevista con una 
pareja de ancianos antiguos miembros de la 
Resistencia que habían vendido los 
derechos de los relatos de sus vidas a un 
productor de Hollywood. Ella era una 
estudiante de derecho que se había ofrecido 
a revisar el contrato. Empieza entonces un 
largo flashback, un recuerdo de Edgar 
rodado en vídeo digital y con los colores 
manipulados en campos de color irreales 
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tan propios de las últimas 
experimentaciones de Godard con el vídeo, 
especialmente en Historie(s) du cinéma. 
Es quizá esta segunda mitad del filme la 
más centrada en un solo tema. Dos ancianos 
venden sus memorias de la época de la 
Resistencia contra los nazis por un fajo de 
millones a una productora de Hollywood 
bajo unas condiciones cercanas a la 
extirpación quirúrgica de la memoria: una 
ceremonia de renuncia representada por la 
lectura de un contrato donde se nombra a 
Steven Spielberg. El pasado y el presente: 
dos caras de Godard y dos maneras de 
afrontarlo. Con nostalgia uno y con terror el 
segundo. 


Godard exterior, Godard interior 

Las gafas de pasta, el puro, la máquina de 
escribir, los rotuladores rojos, negros y 
verdes para dibujar y cartografiar los 
guiones y las cartas, las boutades en forma 
de hoy escandalosos y mañana sabios 
hailcus son el Godard que conocemos. El 
Godard exterior. El Godard interior hay que 
buscarlo en sus películas, que son las 
memorias y los pensamientos de un hombre 


que filma como piensa y piensa como filma. 
Su verbo-imagen es la misión. 

Para Godard, la verdadera misión del cine 
es el montaje. Practicar el montaje es 
contrastar imágenes, sonidos e ideas para 
generar una forma de conocimiento 
específica del cine: la creación de imágenes 
metafóricas, mentales, por medio de la 
asociación. Se hacen imágenes para 
ayudarnos a pensar. Ése es el patadón del 
portero para elevarnos como balones de un 
plano de imagen al de pensamiento. Sin 
duda no podemos, dada la espesura del 
discurso, volar en cada propuesta de 
Godard. Hacer el amago ya es un logro. 

¿Se hace una película para pensar? Hoy en 
día no; como mucho los grandes festivales 
premian películas hechas para llorar. Éloge 
de l'amour es una rara avis de las que cada 
vez quedan menos. Llegará un momento en 
que no queden en absoluto. Cuando falte 
Godard, puede que nadie nos haga pensar; y 
en un ataque de nostalgia pueril, podremos 
llegar a pensar que es uno de los últimos 
vestigios de un mundo que se desmorona, y 
que nos olvidaremos de lo que podría haber 
sido el cine para siempre. T: Ramón Ayala 
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“(El 
perdón” 


Título original: “The Claim” 
Director: Michael 
Winterbottom 

Año: 2001 

Interpretes: Peter Mullan, 
Nastassja Kinski, Wes 
Bentley, Milla Jovovich 
Nacionalidad: Gran Bretaña 
Duración: 120 minutos 
Distribuidora: Altafilms 


El perdón centra su atención en el 
arrepentimiento de un hombre que aprende 
demasiado tarde que el valor del oro es 
siempre inferior al de la vida humana, 
lección diáfana en tiempos de paz, pero 
mucho más oscura en tiempos de hambre y 
conquista. Desesperado, sediento y aterido 
de frío, Daniel Dillon (Peter Mullan) vendió 
en su juventud a Elena, su mujer, y a Hope, 
su hija recién nacida, por un puñado de 
oro. Veinte años después, ese oro se ha 
multiplicado y Dillon es el propietario de 
Kingdom Come, un pequeño pueblo del 
noroeste de Estados Unidos que aguarda la 
llegada del ferrocarril para afianzar su 
crecimiento y entrar definitivamente en la 
modernidad. Nada ni nadie discute el poder 
de Dillon, que tiene el oro y pone las leyes. 

Pero pronto todo cambia. El pasado y el 
futuro llegan juntos a la vida de Dillon. El 
pasado son Elena (Nastassja Kinski, 
enferma y excesivamente ausente) y Hope 
(luminosísima Sarah Polley), que vuelven 
porque necesitan su oro. El futuro es el 
tren, personificado en Dalglish (Wes 
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Bentley, tan despierto y azul como Tobey 
McGuire), un joven y apuesto ingeniero 
bajo cuya responsabilidad está el trazado 
de las vías, el camino del porvenir. Ante el 
pasado, Dillon buscará el perdón, la 
redención. Ante el futuro, sin embargo, 
Dillon no tendrá elección porque el tren no 
pasará finalmente por Kingdom Come. Si 
América nació bajo la ley del oro, Estados 
Unidos lo hizo bajo la ley de la civilización. 

¿Cómo nos explica todo esto Michael 
Winterbottom? ¿Qué uso hace de la 
tradición formal y narrativa del western y 
qué aporta su mirada al género? En otras 
palabras, ¿cómo se presentan lo nuevo y lo 
viejo en El perdón? 

Cada vez más cerca de la definitiva 
consagración internacional, Winterbottom 
ha partido de un texto ajeno y de un 
género respetable pero en desuso. Es una 
decisión inteligente si realmente busca la 
consagración internacional. El perdón es 
una apuesta segura, uno de esos modelos 
de producción tan bien diseñados que casi 
es mejor no tocar: actores reconocibles, 
actores ya reconocidos, Michael Nyman, 
nieve, amor y fuego. Y algo de eso 


transmite El perdón, ser un filme intocado, 
poco libre, más atento a las convenciones 
genéricas del pasado que a las posibilidades 
del futuro, más sensible a la tradición épica 
que a la imaginación íntima. 

Y no es que Winterbottom rechace el . 
registro de sentimientos. Al director le 
preocupa lo que sienten sus personajes y 
trata de comunicarlo, pero el retrato le sale 
borroso: Winterbottom persigue la empatía 
del público a través de un personaje que 
busca la redención, que intenta rectificar 
los errores del pasado haciendo una 
demostración ostentosa de su poder, 
moviendo el mundo si hace falta. Y eso es 
un error dramatúrgico porque Dillon no 
transmite así compasión ni ternura. Sólo 
más poder. Algo incompatible con el perdón 
y la empatía. Así, el espectador abandona 
demasiado pronto a Dillon y con ello a todo 
el conflicto de intereses que le rodea, una 
corte de personajes hipotecados por el frío 
y la centralidad de un protagonista 
fundamentalmente antipático. 

Lo que sí resulta más estimulante es la 
particular aportación que hace 
Winterbottom al género a través de la 


Puesta en escena. La fotografía, por 
ejemplo, con una composición cromática 
forzada al blanco y un uso expresivo del 
desenfoque, nos ofrece una renovada 
dimensión del universo western y consigue 
algunos momentos de bella factura, 
conocidos pero efectivos: el galope de un 
caballo en llamas, una tormenta de blanco 
absoluto, un pueblo entero ardiendo entre 
la nieve. La planificación transita entre lo 
paisajístico y lo íntimo con naturalidad: 
Winterbottom esconde su ojo al calor de los 
hombres consciente de que lo furtivo 
transmite realismo. Y ahí lo consigue. Los 
rostros aparecen muchas veces 
desenfocados y en segundo término, 
obstaculizados por el caos de una sociedad 
aún en construcción y desgobernada. El 
paisaje, por el contrario, es contemplado 
con el mismo respeto y orgullo que sentían 
los colonos al llegar al Oeste, a través de 
una mirada diáfana y eufórica. A esta 
sensación de euforia contribuye la banda 
sonora de Michael Nyman, ya fijo en el 
equipo de Winterbottom y muy afín a la 
sensibilidad expansiva y pirotécnica del 
director inglés. 
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Para Winterbottom, El perdón es el punto 
de inflexión en su carrera internacional. 
Menos preocupado por la naturaleza de las 
historias que explica que por el modo de 
explicarlas, está dibujando una interesante 
trayectoria a medio camino entre la autoría 
y el encargo, algo que nos recuerda a 
Steven Soderbergh o a Lasse Hallstróm. 

Y a la crítica, el filme debería plantearle 
cuanto antes la cuestión de la revisión de 
los géneros como el último de los géneros 
posibles. La leyenda de los héroes del siglo 
XX se escribe hoy en otro renglón, como 
una nota a pie de página, cuyo texto 
permanece fijo, intocable. Cincuenta años 
de cine clásico, de cine de género, son ese 
texto. Lo que debe preocupar ahora son las 
revisiones que se hacen a ese texto, porque 
si con los westerns originales se quería 
reescribir la historia del principio de la 
historia —de un país, pero también de un 
imperio, es el nuestro—, desde que se 
cerraron las puertas del cielo lo que se 
reescribe no es tanto la historia del hombre 
como la de su mirada. Y esas reflexiones 
son las que construyen la modernidad. 
Todo genera sombras. T: Lope Serrano 
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Winterbottom 


P-> Nacido en Blackburn (Gran Bretaña), Winter- 
bottom debuta con dos documentales sobre la figu- 
ra de Ingmar Bergman. Uno de ellos, La linterna 
mágica, logra en 1988 el premio Tiempo de Histo- 
ria en el festival de Valladolid. Después de realizar 
varias obras para televisión, en 1994 debuta en la 
gran pantalla con Besos de mariposa. En 1995 logra 
el premio Europa en Berlín con Go now. Jude (1996), 
Welcome to Sarajevo (1997) y I want you (1998), que 
logró el premio de la juventud en su festival fetiche, 
Valladolid, le consagran como gran promesa antes 
de saltar definitivamente del anonimato con el estre- 
no en 1999 de Wonderland. Antes de lanzarse con 
su mayor y mejor producción, El perdón, en el año 
2000 realizó romántica With or without you. lcono- 
clasta y vanguardista, este culo inquieto salta de 
género sin pensárselo. Y aunque su carrera hasta 
ahora haya sido de lo más irregular, Winterbottom 
apunta a gran director. El perdón lo confirma sin 
paliativos. T: M.G. 


De entrada habría que decir que el 
western es un género tan inflexible 
y codificado que resulta relativa- 
mente fácil salirse de los raíles del 
canon. Basta que aparezca un came- 
' llo en mitad del metraje (por póner un 
ejemplo real: la imagen se encuentra 
en Duelo en la alta sierra, dirigida por 
Sam Peckinpah en 1962) para que se 
desborden los márgenes del género. De 
hecho, algunos de los westerns más 
célebres e interesantes de la historia son 
precisamente los que nadan a contraco- 
rriente: Encubridora (Fritz Lang, 1952), 
Johnny Guitar (Nicholas Ray, 1954), Forty 
guns (Sam Fuller, 1957), El rostro impene- 
trable (Marlon Brando, 1961), El día de los 
tramposos (Joseph L. Mankiewicz, 1970)... 
o los del ciclo Ranown del recientemente 
desaparecido Budd Boetticher. 
No obstante, siempre se puede diferenciar 
entre los que se apartan de la ortodoxia y las 
genuinas rarezas —mi preferida: Terror ín a 
Texas town (Joseph H. Lewis, 1958), con un 
duelo final entre un pistolero y ¡un arponero!-. 
Todos los spaghetti westerns, por ejemplo, 
quizá involuntariamente, eran bastante locos, 
camp y bizarros. Y en el otoño del género no 
era difícil encontrar sorpresas estéticas, narra- 
tivas o temáticas en cualquier obra de aroma 
crepuscular. Por no hablar de los matrimonios 
de (in)conveniencia que el cine del oeste ha esta- 
blecido con otros géneros: la comedia —Le lla- 
maban Trinidad (Enzo Barboni, 1970), Sillas de 
montar calientes (Mel Brooks, 1974)...-, el cine 
negro -El póker de la muerte (Henry Hathaway, 
1968)-, el musical -Siete novias para siete herma- 
nos (Stanley Donen, 1954), La leyenda de la ciudad 
sin nombre (Joshua Logan, 1969)- o el cine de terror 
La noche de los gigantes (Robert Mulligan, 1968)-. 
Desde hace unos años también hay que recono- 
cer que decidirse a realizar un western ya es una 
elección de por sí bastante marciana. Quizá por ello 
los recientes cultivadores del género han apostado 
abiertamente por una visión del cine del oeste bas- 
tante oblicua que ha dado pie a obras harto singula- 
res. Porque, más allá de Silverado (Lawrence Kasdan, 
1985), Sin perdón (Clint Eastwood, 1992), Tombstone 
(George Pan Cosmatos, 1993) y Wyatt Earp (Lawrence 
Kasdan, 1994), debemos entrecomillar la palabra “wes- 
tern” cuando hablamos de Arma joven (Christopher Cain, 
1988), Cuatro mujeres y un destino (Jonathan Kaplan, 
1994), Rápida y mortal (Sam Raimi, 1995), Wild wild west 
(Barry Sonnenfeld, 1998), American outlaws (Les Mayfield, 
2001) y hasta Regreso al futuro III (Robert Zemeckis, 1990) 
y Aquí llega Condemor (Álvaro Sáenz de Heredia, 1996). 
Quizá el melowestern (entendido a lo grande, como lo 
hacía George Stevens) haya sido la opción más vigorosa, 
por frecuentada, del género en la última década. Un hori- 
zonte muy lejano (Ron Howard, 1992), The hi-lo country 
(Stephen Frears, 1998), Leyendas de pasión (Edward Zwick, 
1999), Cabalga con el diablo (Ang Lee, 1999) y Todos los caba- 
llos bellos (Billy Bob Thorton, 2000) son superwesterns de rela- 
tivo interés que guardan más relación con la estética de cier- 
tas campañas publicitarias de tabaco que con cintas como El 
perdón. El filme de Winterbottom se hermana mejor con otros 
títulos. Los siguientes: 
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“El perdón” 


WESTERNS 


A CONTRAPELO 


(William A. Wellman, 1954) 

La nieve no suele formar parte 
del paisaje del cine del oeste. 
Sin embargo, existen notables 
excepciones de westerns sobre 
fondo blanco como Tíerras 
fejanas, El jinete pálido, Las 
aventuras de Jeremiah Johnson 
o Alaska, tierra del oro. Pero si 


hubiera que destacar alguno, sin 


duda sería El rastro de la 
pantera. El gran Wellman, 
especialista en westerns con el 
viento de cara, arrojó a Robert 
Mitchum a un escenario helado, 
telúrico, cegador y tan cargado 
de simbolismo que resulta casi 
abstracto para dar caza a una 
pantera negra (¡27!) que 
aterroriza a una comunidad 
montañesa. 


(Robert Altman, 1971) 

McCabe y Mrs. Miller. El 
calzonazos y la madame. Las 
putas y no el sheriff son las que 
tienen la sartén por el mango en 
un oeste agonizante. Quizá la 
película más conseguida (en el 
estricto plano de realización) de 
Altman. Tan gastada, 
desmitificadora y derrumbada 
como las canciones de Leonard 
Cohen de la banda sonora. 


(Micahel Cimino, 1980) 

La película que mandó a la ruina 
a United Artists. Puede que 
parezca una boutade, pero 
siempre he creído que si Visconti 
hubiese querido hacer un 
western, el resultado habría sido 
muy similar a La puerta del cielo. 
Un filme grandioso (que no 
grandilocuente), lujoso y 
decadente que atesora una 
musicalidad difícil de ver no sólo 
en los westerns sino en cualquier 
otro género. Todo el sentido de la 
ritualidad, la capacidad de 
observación, el detallismo y las 
obsesiones temáticas 
(inmigración, convivencia de 
culturas, fronteras geográficas y 
sociales...) de Cimino llevados a 
un extremo prácticamente 
operístico. Colosal. 


(Jim Jarmusch, 1995) 

La muerte lenta de William 
Blake (Johnny Depp cuando 
todavía era alguien) le sirvió a 
Jim Jarmusch para desarrollar 
el mismo discurso de sus 
últimos títulos (Year of the 
horse, Ghost Dog): reflexión 
nostálgica y lírica sobre 
modelos de vida, sobre mundos 
que se acaban. Invocando al 
fantasma de Monte Hellman (E/ 
tiroteo y A través del huracán 
en el recuerdo), además, 
Jarmusch consigue 
intelectualizar el western (Dead 
man habla de extrañeza, de 
alienación, de 
existencialismo...) como casi 
nadie había hecho antes. Al 
menos no tan abierta y 
conscientemente. 


(Walter Hill, 1995) 

En plena época de recuperación 
de la figura mítica de Wyatt 
Earp (Tombstone, Wyatt Earp), 
Walter Hill se acordó de otros 
personajes legendarios: Wild 
Bill Hickock (un inmenso Jeff 
Bridges) y Calamity Jane (Ellen 
Barkin). Alejándose de los 
precedentes que sentaron Cecil 
B. De Mille y Robert Altman, 
Wild Bill es el equivalente en 
western a La vida privada de 
Sherlock Holmes. 0, 
directamente, la película que 
más se acerca al ambiente 
barroco, gastado, ambiguo y 
viciado del libro de culto E/ 
hombre que se enamoró de la 
luna de Tom Spanbauer. Todas 
las alucinaciones, adicciones, 
delirios y crisis de identidad 
(cuando se es pistolero, la 
pérdida de visión es casi la 
muerte) del corro de 
personajes periféricos a Buffalo 
Bill están aquí. 


POR 
JOAN PONS 


de nadie” 


“No'man's land” 


Bruno Djuric, Rene Bitorajac 
Na d: Béliga/Bosnia- 
Herzefovina/Francia/ltalia/Eslovenia 
Distribuidora: Golem 


>> Danis Tanovic alumbró en la última 
edición de Cannes ganando el premio al 
mejor-guión, demostrando que en los balca- 
nes existe alguien más que Emir Kusturica. 
En tierra de nadie es a historia de dos 
soldados, Ciki y Nino, uno bosnio y el otro 
serbio, que se encuentran atrapados entre 
las líneas enemigas, en tierra de nadie, 
durante la guerra de Bosnia. Mientras tra- 
tan de encontrar una solución a su compli- 
cado problema, un sargento de los cascos 
azules se prepara para ayudarles, contravi- 
niendo las órdenes de sus superiores. 


“Piedras” 


"Pledras” 
Ramón Salazar 
2001 
Najwa Nimri, Antonia San 
Juan, Vicky Peña, ÁngelaiMolina 
Espana 
Hispano: Fox Film 
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Molina; Kaori 


>> Ramon Salazar saltó del anonimato 
con uno de los mejores cortos de la ante- 
rior temporada: Hongos, vencedor de 
muchos premios del público. Licenciado 
en guión por la ECAM de Madrid, este 
malagueño robó el corazón de cuatro de 
las actrices españolas con más caché: 
Najwa Nimri, Antonia San Juan, Angela 
Molina y Vicky Peña. Seleccionada para 
competición oficial en el festival de Berlín 
(algo sorprendente para una Ópera prima 
española), Salazar se rodea de lo mejor 
para captar ese buen rollito madrileño 
que tan bien representó su admirado 
Pedro Almodóvar. Puede ser toda una 
sorpresa. Un muy buen guión y muy 

bien rodado. 
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>> Después del fabuloso invento de la 
Dreamworks de Spielberg: la ya mítica 
Shreck, Monsters S.A representa la res- 
puesta contundente de la todopoderosa 
Disney. Y es que el viejo fabricante de 
dibujos se tiene que poner al día. Lo que 
supuso Shreck: una deliciosa comedia 
con tono adulto para todos los públicos, 
desmitificadora y rompedora, se tenía 
que contraatacar. Monsters S.A, dirigida 
por Pete Docter, tiene a John Lasseter 
como su mentor, el mandamás de la pro- 
ductora Pixar. Lasseter, con sus 45 años, 
ya se ha convertido en todo un clásico. 
Él es el director de Toy Story 1 y 2 y 
Bichos. Una apuesta segura. 

No se la pierdan. 


Arrebato el 


Iván Zulueta firmó en 1979 la película 
española de culto por/'excelencia. Una cima 
inigualable de uno de los:¡autores:más 
malditos, ya no de aquí, sino de todojel 
panorama internacional. Vital, poderosa, 
marciana, soberbia. Una película total, 
cumbre, sencillamente arrebatadora: 
Arrebato ha pasado a la/historia por.ser uno 
de los cuentos más logrados'sobre el mundo 
delicineyy su capacidad dewvampirización; 
expulsada con desorbitada pasión desdellas 
entrañas más sinceras ¡del ser humano:el 
amor. El amor hacia¡la frontera/de/lavida y/la 
ficción, hacia llo inexplicable. 

Zulueta luego desapareció, sin dejar ningún 
tipo¡de rastro. Y ¡no es de¡extrañar. Arrebato 
culminó a la perfección¡su'gran misión: 
vampirizar hasta¡a:su propio/autor: La mejor; 
lección: Arrebato es una película española: 
Lástima que nadie tomara apuntes aquel día: 
Te 


-Mi prima me ha dicho que haces ce Y 
también ago de nuúsica. ¿Qué cime haces? 
PUES... 

Bueno, es igual. Solo quiero que me cwyudes, 
que me expliques qué tengo que hacer pana 
fúimar elvitimo preciso. ¿tu sabes que hacer | 
EOM A PUUSa? ; 
-NO, nose que es ld pPanusc... 

La puusa es el talón de Aquiles, es el punto 
de fuga, muestra ultima oportunidad. Vamos | 
aver ¿cudl en tw colección de cromos | 
favorita de pequeño? | 
Las Minas del Rey Salomón. 

Dime, ¿cuánto tiempo te podas quedar 

mirando esos cromos ¿Te acuerdas? AÑOS; | 
siglos, toda una manana. Imposible saberlo. | 
Estabas en plena pawsa... ¡arrebatado! | 
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«ABC Africa 

(2001) y] 
.Merci par le chocolat 
(2000) F 
«Código desconocido 
(2001) 

.El viento nos Dare 
(2000) ' 
«Profundo carmesí 
(1996) A 


.La ceremonia 
(1995) [ 
.Tres colores: Rolo 


«Iwant to go pon 
(1989) f 
WNESTIO 
(1988) Ci 
«Adiós, PETT. 
(1987) LOVIS MALL 

«La vallée fantome 
(1987) / 

«Sauve qui peut de ed 
(1979) YEAN=CUC 


mujeres 


(1994) KR21S7 

«Tres colores 
(1993); Ñ 
.Madame Bovany 
(19911) CLAUDE CHABR( 


Marin Karmitz era una pieza codiciada por 
Scope desde nuestra fundación. Muchos 
relacionamos nuestras mejores horas de cine 
con el rótulo “MK2 presenta”. Tras estas 
letras suele empezar una lección de Abbas 
Kiarostami, una inquietante crónica de 
Claude Chabrol o algún puñetazo a la 
conciencia urdido por Michael Haneke. 
Karmitz posee catorce multicines en París, 
especializados en “arte y ensayo europeo” y 
“nuevo cine asiático” (dos etiquetas que él 
desprecia). Allí exhibe las películas que 
produce y distribuye, en un caso ejemplar 
de control del producto desde la concepción 
hasta el estreno. Su mezcla de olfato 
empresarial y compromiso artístico-político 
le ha convertido en una referencia mundial 
para el cine de autor. Y el Festival de 
Cinema Independent de Barcelona 2001 le 
ha homenajeado en su calidad de “productor 
independiente”. 


Su colega, el productor portugués Paulo 
Branco, dice que “en Europa, todos somos 
independientes”. ¿Tiene sentido utilizar la 
etiqueta “cine europeo”? Se puede hablar de 
cine francés, español, italiano, inglés... pero 
no creo que se pueda hablar de cine 
europeo. Podemos hablar del cine de Corea, 
de Taiwán, de Japón, de China... pero no 
podemos hablar de un cine asiático. 
Podríamos hacerlo en un contexto de 
simplificación geográfica, pero no es 
correcto. Lo que me parece necesario es 
hablar de un cine universal. 


Que supongo no tendrá nada que ver con el 
patrón hollywoodiense. Cuando hablo de un 
cine universal me refiero a un cine que nace 
de una realidad cultural profunda, sea 
española, francesa o iraní, pero que tiene la 
posibilidad de llegar al mundo entero. 
Shakespeare es un autor inglés, pero puede 
ser representado en China. Esto es la 
universalidad del arte, que se opone a la 
mundialización. Universal y mundial son dos 
conceptos muy diferentes. La 
mundialización significa que una cultura 
dominante vende sus ideas al mundo entero. 
Es el caso del cine de Hollywood, que crea 
prototipos industriales que difunde por todo 
el mundo. La fuerza de la venta crea la 
mundialización. La fuerza de las ideas crea la 
universalidad. 


Sin embargo, es difícil no verle a usted como 
un gran vendedor. No hay más que visitar la 
página web de WIK2. Hay películas, libros, 
DVDs, pero también los menús de los 
restaurantes anexos a sus cines. Me gusta 
considerarme un comerciante, o un editor, 
más que un vendedor o, por supuesto, un 
magnate. La misión del comerciante es crear 
el acontecimiento para que una película 
pueda ser vista. A eso me dedico. 


He leído una frase suya: “La producción es 
una cuestión relacionada con la moral”. Mi 
ambición es controlar todos los pequeños 
cambios en que se manifiesta la calidad. De 
principio a fin. Un productor es una persona. 
que permite que la película sea mejor. 
Olvídense del prejuicio contra los 
productores. Es el primer espectador, el 
primer crítico, el primer técnico, el primer 
socio. Es una mirada exterior y muy justa. 
Es el responsable de abrir el diálogo 

con el autor sobre todo aquello 

que irá en beneficio de la 
película. 


: “Hoy todos los ico se 

: preocupan primero de 

: y luego de producir la película. — : 
: Yo primero [»YO011ZC0 la película: 
: y luego trato de venderla” E 


¿Cuál es el rasgo que tienen las películas 
que usted produce, su marca de autor? Hoy 
todos los productores se preocupan primero 
de vender y luego de producir la película. Yo 
primero produzco la película y luego trato 
de venderla. Es la única forma de evitar la 
nefasta influencia de las cadenas de 
televisión, obsesionadas en imitar a las 
cadenas norteamericanas, sobre todo en sus 
contenidos. 


Después de los atentados del 11 de 
septiembre, ¿será posible filmar una 
explosión más perfecta que la que nos 
ofreció la CNN? Todo lo que pasó el 11 de 
septiembre está contenido en una gran 
parte del cine norteamericano de los 
últimos diez años. Antes de la caída del 
muro de Berlín, era un cine de lucha contra 
el mundo totalitario. Era el tema sobre el 


ScoPE 


que se articuló desde la II Guerra Mundial. 
Con la caída del totalitarismo, cayeron 
también una parte de los temas; había que 
buscar otro enemigo, nuevos “malos”, y el 
Mal fue la democracia. Es decir, el cine 
norteamericano se revela contra su propia 
democracia. Todo está podrido: el 
presidente, los políticos, la justicia... Han 
acabado disparando contra su propia 
democracia. El cine norteamericano y el 
mundial están obligados a cuestionarse qué 
entienden por el Mal, y la respuesta debe 
ser mucho más profunda que lo que Bush 
entiende por el Mal. 


El crítico neoyorquino Dave Kehr explica la 
vitalidad del cine asiático por la resistencia 
de esos países al humor post-moderno y 
rebuscado de Occidente/Hollywood. 
Imitarlos podría ser un primer paso para este 
replanteamiento del que usted habla. Estoy 
de acuerdo. No se puede hacer explotar un 
cerebro en el coche bajo el pretexto de 
buscar el humor. Esta violencia de que 
hablo la he visto en muchos filmes 
norteamericanos, incluso en los mejores. La 
he visto en Pulp Fiction, en Corazón 
salvaje... Son imágenes que contienen una 
agresión inaceptable contra el corazón 
humano. Después del fascismo no se puede 
no estar muy, muy atento a la integridad del 
corazón. Hay una línea amarilla que no se 
puede traspasar. Está la ley, y hay que 
respetarla. No podemos mostrar en las 
películas que permanentemente podemos 
atravesar la línea amarilla sin ser castigados. 
Porque esta normalidad, esta banalización, 
conlleva finalmente los resultados que tú 
ves. Creo que todos debemos reflexionar 
sobre qué es el ser humano, sobre el 
respeto al hombre y cómo hablar de ese 
respeto en una película. 


¿A la manera de Kiarostami? Por ejemplo. 
Creo que Kiarostami tiene una cualidad muy 
difícil y muy importante en un cineasta, que 
es ser capaz de estar a diferentes niveles de 
comprensión. Sólo los más grandes son 
capaces de hacer esto. Ingmar Bergman, 
Robert Bresson, Roberto Rossellini. Todos 
ellos parten de una anécdota que poco a 
poco va tomando más complejidad, la van 
dotando de más de un significado y puede 
desembocar en una discusión sobre Dios. 


A Kiarostami lo podríamos encuadrar en ese 
cine que desde la escasez de medios nos 
saca de vez en cuando de la monotonía. 
¿Qué pueden aportar las nuevas tecnologías 
al que usted llama “cine de los pobres”? 
Cualquier nueva tecnología puede crear o 
destruir. El digital permite pasar la misma 
película simultáneamente vía satélite en 
muchos lugares del mundo, lo que puede 
reforzar el poder de las empresas 
norteamericanas, que serán las que 
controlen este soporte. Otra solución que 
estoy intentando imponer en París y que 
puede ayudar al cine de los pobres, el de los 
marginales, es la proyección en DVD en 
salas pequeñas de películas que de otra 
manera sería imposible estrenar. 


Eso suena a solución a medias: poco menos 
que condenarlas a un gueto, menor calidad 
de proyección... Actualmente, si quieres 
sacar una película de autor te piden 
cincuenta copias, más de 75.000 euros, y ya 
no te sale a cuenta. Si no puedo reducir los 
costes de distribución, ya no sale a cuenta. 
Sé que no es lo ideal; de hecho, en Francia 
estoy recibiendo muchas cartas de 
profesionales molestos con este sistema. 
Pero hay un tipo de cine, documental, 
marginal, no de prime-time, que corre el 
riesgo de desaparecer. 


Usted se apuntó a la moda de los abonos en 
sus cines, una práctica que ahora llega 
también a España. ¿Qué repercusión ha 
tenido para las películas más difíciles de 
vender? Cuando la competencia lanzó las 
cartes de fidelité, yo fui el primero en 
ponerme en contra porque me parecía que 
era banalizar el cine. Combatí este abono, y 
como fracasé, lo acabé estableciendo contra 
mi voluntad. Un año y medio después, 
admito que me equivoqué. Ha aumentado un 
quince por ciento la asistencia a mis cines y 
son las películas más frágiles, las que 
disponen de menor maquinaria 
propagandística, las que tienen un mayor 
uso de esta tarjeta abono. 


Parece que en Europa andamos faltos de 
imaginación, o de capacidad de adaptarnos a 
esa escasez de medios a la que está 
condenado el cine independiente. ¿Le parece 
el movimiento Dogma una respuesta válida? 


: “Cuando ves el último filme 

: de Von Trier te das cuenta 

: de que, desde cualquier punto 
: de vista, estás ante una gran 

: mistificación comercial”. 


No me gusta el Dogma. Dogma representa 
todo lo que yo detesto, el nombre en sí. Sólo 
un mundo reaccionario es dogmático. 
Cuando ves el último filme de Lars Von 
Trier te das cuenta de que, desde cualquier 
punto de vista, estás ante una gran 
mistificación comercial. Me hace mucha 
gracia cuando oigo que el Dogma es el cine 
moderno. Se ha devaluado mucho la palabra 
modernidad. 


La pregunta está servida: defínanos cine 
moderno. Cuando yo empecé a aprender 
cine, lo hice con el cine de antes de la 
nouvelle vague. Luego fui asistente de 
Bartabas, Chabrol, Godard... Necesitábamos 
enfocar nuestras películas de una forma 
totalmente nueva. ¿Cómo hacer imágenes 
de otra manera a la que habíamos conocido 
desde niños? El cineasta moderno se 
plantea constantemente su trabajo. Crear 
implica hacer cosas nuevas en relación a 
cosas ya hechas. 


En esa dialéctica entre tradición y 
modernidad, ¿qué papel le corresponde a las 
escuelas de cine? ¿Conoce el auge que 
están viviendo en España? Es un fenómeno 
yo diría que internacional. Pero las escuelas 
siempre han existido. Es responsabilidad 
del alumno deshacerse de cualquier tipo de 
imposición, desaprender. El problema de las 
profesiones artísticas es recuestionarse 
constantemente. Hoy he ido al Museo 
Picasso. Su vida fue cuestionarse día tras 
día su trabajo. Es admirable. Ese ejemplo es 
muy difícil de encontrar hoy en día. 


¿Quizás en el cine actual falte un referente, 
un catalizador, como lo fue Godard en 
tiempos de la nouvelle vague? Jean-Luc lo 
fue, sin duda. Y continúa siendo un agitador 
de ideas importante porque no hay 
demasiados. Pero creo que ha acabado no 
haciendo otra cosa que agitar las ideas. Está 
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la vida, están las ideas, y ambas deben 
avanzar juntas, pero él ha olvidado la vida. 


¿Con qué cineasta ha sentido que realizaba 
mejor su trabajo como productor? 
Posiblemente con Krysztof Kieslowski. 
Pedía mucho, pero daba aún más; conseguía 
que todo el mundo se entregase al máximo. 
Antes hablábamos del respeto al ser 
humano, y ésa era la máxima cualidad de 
Krzystof, su respeto absoluto a los otros. 


¿Cuál es el momento más hermoso de su 
carrera? No hay un momento concreto. 
Diría que es cada vez que descubro a un 
director. Me refiero a la primera vez que veo 
una película suya, no las que yo produje, 
sino las anteriores. Por ejemplo, Close up 
de Kiarostami o el Decálogo de Kieslowski. 
Posteriormente conocí a esos hombres, y los 
hombres estaban a la altura de las películas 
que había visto. Después hicimos películas 
juntos, y al verlas acabadas no me 


decepcionaron. 


¿Y un mal recuerdo? Mi última experiencia 
con Michael Haneke, La pianista. (Silencio 
sepulcral) ¿La han visto? Está muy bien. 
(Amén) 


Usted presume de haber producido muchas 
segundas primeras películas (Adiós, 
muchachos de Louis Malle, Un asunto de 
mujeres de Chabrol) trabajos que relanzaron 


. las carreras de sus autores. ¿Se ha atrevido a 


intentarlo con algún grande norteamericano: 
Stanley Donen, Billy Wilder...? Tuve un 
intento fallido de trabajar con Stanley 
Donen. Pero no funcionó porque realmente 
es otro mundo. Es el mundo del cine 
norteamericano. Y estamos muy, muy lejos; 
yo no sé hacer eso... Hablamos y hablamos, 
pero es otro mundo... es otro mundo. 


¿Ese otro mundo nos acabará conquistando? 
Es muy difícil de decir. O hay un 
movimiento de resistencia contra la 
industria norteamericana suficientemente 
fuerte para que el pluralismo del cine siga 
existiendo y evolucione, o no seremos 
capaces de resistir y entraremos a formar 
parte de la fábrica de propaganda mundial. 
Depende de nosotros y de la resistencia que 
planteemos. T: Manel Martínez y Maite Sánchez 


SU ÚLTIMA PRODUCCION: 
“ABC AFRICA”, DE ABBAS KIAROSTAMI 
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ABBAS KIAROSTAMI. 
PHOTOGRAPHS, ES UNO DE LOS 
MEJORES LIBROS SOBRE EL 
DIRECTOR IRANI, CON UNA 
ENTREVISTA REALIZADA POR 
EL PRESTIGIOSO CRITICO 
MICHEL CLIMENT Y CON 
FOTOGRAFIAS DEL MISMO 
KIAROSTAMI. EDITADO EN 
FRANCES, LO PUEDES 
ENCONTRAR EN 
WWW.AMAZON.COM O EN 
WWW.PHOTOEYE.COM. 
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Durante la sesión de fotos, el frío Karmitz des- 
tapó toda su coquetería y posó con profesiona- 
lidad y yo diría que hasta con entrega. Fueron 
momentos de debilidad que pueden ser útiles 
para humanizar un discurso estudiadísimo, 
coherente y con el puntito justo de agresividad 
para mantener la jerarquía. Hubo otro ramalazo 
pasional en nuestro encuentro. De hecho, cada 
vez que mencionábamos a Abbas Kiarostami, el 
gurú rumano se entregaba a una catarata de elo- 
gios muy significativa viniendo de alguien que 
ha trabajado con Alain Resnais, Agnés Varda, 
Theo Angelopoulos, Mohsen Makhmalbaf o 
Michael Haneke. 

La última producción de Karmitz para Kiaros- 
tami es un documental grabado en vídeo digital 
y fruto de un encargo de la UNESCO. Se llama 
ABC Africa, y sus protagonistas son los miles de 
huérfanos que ha dejado el sida en Uganda. El 
genial iraní se revela una vez más como inago- 
table innovador formal, capaz de reciclar los 
códigos del popular vídeo turístico para realizar 
y montar un documental puro y duro. Ante la 
pequeña cámara de Kiarostami desfila un mate- 
rial brutal, siempre tratado desde el punto de vis- 
ta de un observador que no parece cansarse 
nunca de grabar a las personas. 

Marin Karmitz, que ya le había producido El 
viento nos llevará, se recrea hablando sobre la 
naturaleza de estas imágenes: “Kiarostami es el 
mejor ejemplo de lo que es un cineasta moder- 
no. Llega al extranjero, llega a África, de la que 
no sabe nada. Y él se pregunta: ¿cómo reaccio- 
nas si eres un cineasta? Es decir, se plantea una 
cuestión de escritura. De hecho, él nos muestra 
constantemente que está ahí con la cámara. En 
ningún momento acepta simplemente la emo- 
ción. Afirma: yo soy un reportero, yo estoy aquí 
durante quince días, os muestro cuándo llego, 
cuándo me voy y os muestro dónde vivo. Y a tra- 
vés de la capacidad del cineasta yo os hablo 
también de la cotidianidad de ese país. Y cuan- 
do no hay luz, yo os hago también la película sin 
luz. Y yo os confieso que es la primera vez que 
veo a un director hablar sobre la ausencia de luz 
con una cámara así de pequeña”. Y hasta aquí 
puedo leer. La colaboración entre Karmitz y Kia- 
rostami no se detiene aquí. El tercer proyecto 
común, aún sin título, está en plena fase de pro- 
ducción. Una apuesta: lo veremos estrenado 
antes que ABC Africa. T: Vane Martínez 


”La Veronica” - Ensaladas + Pizza 
Menú mediodía - Lunes cerrado 
Carrer Avinyó, 30 - 08002 Barcelona 
T: 934 121 122 
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Bollywood Barcelona a 
F: Rafa Castañer £ 1 $ 


TRAS LA HUIDA DE LOS TALIBANES DE KABUL, NUMEROSOS CAMIONES EMPEZARON A LLEGAR DE PAKISTÁN CARGADOS DE TELEVISORES, VÍDEOS Y LAS 
ÚLTIMAS CINTAS DE VÍDEO PROCEDENTES DE LA INDIA. LA LLEGADA DEL CINE FUE EL PRIMER SÍNTOMA DE QUE HALGO ESTABA CAMBIANDO. 
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»»BOLLYWOOD ES EL HOLLYWOOD HINDÚ. BOMBAY, SU CAPITAL. ALIMENTAR A 1.000 MILLONES DE HABITANTES CON LIBERADORA FICCIÓN ES SU MISIÓN. SUS PLURIEMPLEADAS 
ESTRELLAS (AMIR KHAN, SHAHRUKH KHAN O KRITHIK ROSHAN) SON MUCHO MÁS FAMOSAS ALLÍ QUE JULIA ROBERTS, MEL GIBSON O BRUCE WILLIS, PARA ELLOS ES SU PRINCIPAL 
ICONOGRAFÍA, SU PERFECTA FÁBRICA DE SUEÑOS, SU MÁS PASIONAL REFERENTE. SUS PELÍCULAS SON EXPORTADAS CASI CLANDESTINAMENTE A TODO EL MUNDO: INGLATERRA, 
ALEMANIA, ESTADOS UNIDOS, FRANCIA... BARCELONA. 


nd ” + 


>»BOLLYWOOD PRODUCE MÁS DE 900 PE LAS AL AÑO, CON UNA MEDIA DE DURACIÓN DE TRES HORAS. UN ESPECTÁCULO LÚDICO EN EL MÁS PURO SENTIDO DE LA 
PALABRA, UNA FIESTA EN LA QUE TODOS LOS GÉNEROS (ACCIÓN, DRAMA, COMEDIA, POLÍTICO O MUSICAL) SE PUEDEN DAR CITA EN LA MISMA PELÍCULA Y EN LA QUE SUS 
PROTAGONISTAS TAN PRONTO LUCHAN Y LLORAN COMO CANTAN Y MUEVEN LA CINTURA A RITMO DEL HINDIPOP (CON H) MÁS FRENÉTICO, SUPLANTANDO LAS INEXISTENTES 
ESCENAS ERÓTICAS CON POLICROMOS NÚMEROS MUSICALES DE INDUDABLE ENCANTO PERO DE DUDOSO GUSTO PARA LOS OJOS DE UN ESPECTADOR OCCIDENTAL, 
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>>DONDE HAYA UNA PEQUEÑA COMUNIDAD HINDÚ O PAKISTANÍ, BOLLYWOOD SIEMPRE ESTÁ PRESENTE. BARCELONA NO SE QUEDA ATRÁS. EN EL ANTES LLAMADO BARRIO CHINO 
DE LA CIUDAD CONDAL, EL CINE HINDÚ ESTÁ PRESENTE EN TODOS LOS RINCONES IMAGINABLES: EN VIDEOCLUBS ESPECIALIZADOS, PELUQUERÍAS, BARES, COLMADOS... EN UN 
MISMO ESTABLECIMIENTO PUEDES COMPRAR UNA PELÍCULA BOLLYWOOD MIENTRAS TE CORTAN EL. PELO O ADQUIERES UN LITRO DE LECHE. ES SU HILO DE UNIÓN CON SU 


CULTURA Y SU TRADICIÓN. SU IMAGINARIO IDEAL, LA FICCIÓN QUE LOS UNE CON SUS LEJANOS PAÍSES. 


Manic sapñiatr 


valiente | 


Luis Prieto no ganó el Goya pero se 


o merecía, sin lugar a dudas. Un tipo 


Iisto, claro y que va al grano. Después de su estancia en EE.UU, ha vuelto, y 
de qué manera. Bamboleho es uno de los mejores cortos del año. 


Carta de presentación 

“Mis dos guionistas, David Blanco y Kiko 
Moreno, y yo, teníamos una historia para 
un largometraje. Y cuando surgió la 
posibilidad de hacer un corto, pensamos 
en adaptar algo de esa historia y hacerlo. 
Con el objetivo de enseñar cosas que 
queríamos hacer en el largometraje Y por 
otra parte, no sólo ponernos a prueba 
como guionistas y yo como realizador, 
también para tener una buena carta de 
presentación para convencer a un 


productor de que el largometraje que 
queríamos hacer funcionaba. En 
Bamboleho, hay una escena de amor, una 
escena de persecución, otra de thriller, 
otra de humor, otra de musical... Eso está 
todo pensado, el reto era unirlas y crear 
una historia sólida y fluida”. 


Huir de la voz en off 

“Obviamente, queríamos contar muchas 
cosas, y la única forma de hacerlo era con 
un lenguaje muy visual, muy rápido, 
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inteligente... No queríamos hacer lo que se 
hace en los cortos españoles, que es 
utilizar la voz en off para que te lo cuente 
todo, que es lo primero que aprendes en 
una escuala de cine: cuando algo no 
funciona, mete una voz en off y lo explicas. 
Por todo ello, el corto era un reto. para 
nosotros a todos los niveles”. 


Montador antes que realizador 


“Mi experiencia como realiazador de 
documentales y como montador te ayuda a 


ScoPE 


empezar a montar el material segun estás, 
o bien rodando, o bien escribiendo. En los 
documentales porque el material va a 
aparecer de una forma algo caótica, no lo 
puedes preparar, vas a montar una historia 
con lo que te ha salido. Y como montador, 
porque has aprendido y sabes que muchas 
veces los realizadores ruedan treinta 
minutos y luego utilizan uno. Ese bagaje 
estaba ahí, y eso sirvió para montar la 
historia directamente en el guión. Yo 
recomiendo que todos los realizadores 


EL CORTO: 
“BAMBOLEHO” 


Bamboleho, su último 
trabajo, fue presentado 
en competición en la 58 
Mostra Internazionale 
d'arte Cinematografica di 
Venezia, donde obtuvo la 
Mención Especial del 
Jurado. Recientemente 
ha sido Nominado como 
Mejor Cortometraje de 
Ficción para los Goyas 
2002. 


Bamboleho parte de un 
hecho real y se desarro- 
lla inspirándose en una 
novela. El hecho real es 
que las azoteas del Cas- 
co antiguo de Barcelona 
son el hogar de unos 300 |; 
"niños de la calle" -se- 
gún datos oficiales del 
año 2001-. El aconteci- 
miento literario es que 
Bamboleho se inspira en 
“El Baron Rampante", 
novela de Italo Calvino 
donde un joven, revelán- 
dose contra la autoridad 
familiar, huye de su casa 
y decide encaramarse a 
un árbol del que ya no 
bajará nunca más. 


De esta manera, Bambo- 
Jeho se convierte en un 
film social en el que el 
thriler, la comedia y el 
suspense se entretejen 
bajo una cuidada estruc- 
tura cíclica, a través la 
cual se muestra como 
los agravios del destino 
se revelan indefectible- 
mente contra la ansiada 
búsqueda de libertad. 


Los actores: Eloi Yebra, 
Alicia Gorina (hija del 
crítico de cine Álex Gori- 
na), Hafid Abou El Hakan 
y Daniel Casadella. 


aprendan la teórica del montaje antes de 
lanzarse a hacer nada. Es muy importante”. 


Sensaciones del recién llegado 

“El cine español está mejor que nunca. En 
Estados Unidos existe esa sensación. Se 
sabe que en España se está cociendo algo. 
Piensan en Almodóvar, Amenábar, 
Fresnadillo, incluso en Medem... Eso no se 
debe perder, pero no hay que olvidar que 
estamos en Europa, y que el cine también 
puede ser algo más que una inversión a 


e 
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recuperar. Pero para eso el director ha de 
ser más listo que el productor, asumir su 
papel y buscar alternativas para subsistir. 
Mira Lars Von Trier: es un genio.del 
marketing y no deja de ser el director con 
más talento de su generación. El corto en 
España ha evolucionado mucho en los diez 
años que he estado fuera, se produce 
mucho, quizás demasiado. Pero el 
problema es que se prevalece la factura 
técnica antes que la historia, y eso no 
puede ser. Algo falla”. T: Marc Prades 
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creatividad al poder 


Anaré Cruz es uno de los socios de Arco y Fecha, una productora audiovisual de 
Barcelona. Macaco, Tonino Carotone o Dusminguet le han confiado sus videoclips. André 
huye de lo estrictamente estético e intenta contar historias. Algo muy raro en la actualidad. 


El panorama del clip 

“La cosa está mejorando, pero no lo 
suficiente. Si quieres ver videoclips en 
España has de tener satélite o cable. Lo 
que ocurre con el videoclip aquí es un 
círculo vicioso: las discográficas, con la 
excusa de que no les sale a cuenta, 
invierten poco; sin dinero, los videoclips 
son malos; y como son malos, las 
televisiones no abren espacios para su 
exhibición. Esto en Londres no ocurre. 
Cada miembro del círculo tendría que 


romperlo un poco: las televisiones, abrir 
espacios en sus programaciones; y las 
discográficas, invertir más confiando en los 
nuevos realizadores. Si un videoclip es 
bueno, seguro que se emite”. 


Arco y Flecha 

“Dos socios y yo fundamos la productora a 
raíz del videoclip Gacho El Peleón que 
realizamos para Macaco. Nuestra intención 
era no tener que depender de otras 
productoras que al final te absorben todo el 
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REALIZADORES DE 
ZARAGOZA EN 2000. 


SU SUEÑO 
ES HACERLE 
UN VÍDEO AL MÚSICO 


presupuesto. Pedimos un crédito y desde 
entonces no hemos parado. Principalmente 
nos dedicamos a los vídeos musicales y 
hemos trabajado con (aparte de Macaco, 
nuestro gran amigo) Amparanoia, Nello y 
la Banda del Zoco, Peret, Tonino Carotone, 


Dusminguet, Elseryser y unos cuantos más. 


Funcionamos de una manera poco habitual 
porque nos vienen directamente los 
músicos. La discográfica se encarga del 
dinero y los músicos de temas creativos. 
Pero ésa no es la fórmula soñada porque al 
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LOS CLIPS: El último videoclip de 


final los músicos son demasiado creativos y 
las discográficas muy agarradas. Pero hay 
de todo. Intentamos ser muy selectivos con 
los grupos, nos tienen que gustar, y eso 
acaba notándose en el resultado final”. 


Formatos 

“Cada proyecto tiene su formato. El vídeo 
digital es magnífico para empezar o para 
proyectos de bajo presupuesto, y los 
resultados pueden ser muy aceptables si se 
hace un buen uso. Además, la posibilidad 


Macaco y su megáfono. Abajo podemos ver una muestra de uno de los primeros clips que André realizó para 


que tienen la mayoría de cámaras decentes 
de obturar a 25 imágenes por segundo hace 
que se consiga una percepción similar a la 
del cine. De todas formas, el vídeo digital 
todavía posee unas carencias importantes: 
no se puede manipular la velocidad 
(cámaras lentas o cambios de velocidad en 
un mismo plano), posee demasiada 
profundidad de campo (es difícil jugar con 
el enfoque/desenfoque) y todavía no se han 
desarrollado accesorios de calidad (ópticas, 
por ejemplo) que sí existen en los formatos 


VEYATOH 

Iv GRA IMO “DoS” mMabECE A 
TODA Taptacit  CoNMADo EN 
£L demo De lao. “Acs 
UN hariznte arena YE 
ÍCRATEA. LUEGO EMPIERA 
A GARA 4 RA ALLIA 
AsaDEma Bi (1cS0s) 
FPAQDISA TAN ENITAL 
“UnBapo Bora ARUBA 
(ANDO, pomo a 74. 
H PENDE EN INFINITO 


0 SB PUTEEALaToLih , APA 
YY Qecen vanis con (A cada 
"A EN TE CENDLADO , AAN Alda 
UN £i FTolvo, cLomahDasE, Tolyanl 
do ye tratada» EPIAGOw a 
Tilñes DE Mani UN BATE Sipascria 
JE VAN DESMOJANDO , IMMPATS 
A lA cada, AY FONDO, Patan 
LOS OTROS DAMIT, de ESPACOÍ 


808 


PP (Envio) 

Damis Pasan MECANICOS 
HAdznoo PE. DuAP CTS 

A VA CAJA, pos ULTinoS 
SALE NL DE CUADRA DESCURIENDO 
AL PUSINDE 


está pleno proceso de montaje. Arriba podemos ver parte del story board y un ejemplo de tratamiento de imagen generado por ordenador con Dani de 
, y los últimos de 


(“La abuela vuela”), y 


de cine de 16 y 35 mm”. 


Una cuestión de modas 

“Pero hay que reconocer que el formato 3e 
mueve por tendencias; es una convención 
cultural. Algo parecido ocurre con los 
vinilos de música. Para combatir esta 
arraigada cultura del celuloide están los 
diferentes retoques que te permiten 
conseguir los nuevos formatos digitales en 
post-producción. Aunque es tan ridículo 
como añadirle ruido de aguja de giradiscos 
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Extracto de un E-1A1L de André recibido dos semanas después de la entrevista: “Hola, soy André. Sólo quiero decir que el día de la entrevista yo estaba un poco bajo moralmente y no fui demasiado 
entusiasta, y la verdad es que no quería dar esa sensación... Justo al día siguiente nos anunciaron que volvimos a ganar el premio al videoclip en el festival de jóvenes realizadores de Zaragoza por La abuela 
vuela de Tonino Carotone, este año ex aequo con un clip de Los Magnéticos (lo podeis ver en la web: www.jovenesrealizadoreszaragoza.com/) y además nos confirmaron un trabajo: hacer el nuevo videoclip 


de la banda zaragozana Amaral... ¡conexión maña!”. 


AUDIOVISUALESGARCOYFLECHA:ES 
P0/B0X9093 
08080/BCN 


“Luego también quiero añadir que a nivel de post-producción lo ideal es ir a una máquina potente, tipo Inferno o Flame, aunque lo importante es la calidad estética de la composición. Así que si hay 
tiempo y conocimiento del entorno, puede valer la pena trabajar con máquinas pequeñas. Con un G4 de Mac y un Combustion de Discreet puedes competir sin ningun problema. Lo que vale realmente es la 
experiencia y la capacidad compositiva del artista de post-producción, aunque como los consagrados suelen trabajar con máquinas cañeras, parece que haya que ir ahí... Pero no es tan necesario. 
Bueno, espero que podáis añadir esto a la entrevista de algún modo; si tenéis alguna duda, por favor, contactadme...”. 


a un disco compacto. El vídeo digital ha 
democratizado la posibilidad de realizar 
productos audiovisuales y eso es algo 
positivo, pero lo importante no es el 
formato sino la persona que está detrás”. 


Post-producción 

“Al final nos salía mucho más económico 
comprarnos las máquinas que alquilarlas. 
Tenemos dos Pentium III a 450 Mhz y 
trabajamos con la tarjeta de vídeo Matrox 
DigiSuit. Utilizamos los programas de 


edición Adobe Premier y After Efects, y 
sacamos directamente los másters a 
Betacam. Nos dejamos casi cinco millones 
de pesetas”. y 


Futuro 

“Tenemos en marcha el primer clip del 
segundo disco de Macaco. Lo filmaremos en 
35 mm y lo montaremos en un Inferno o en 
Edit Box, para estar a la altura de los clips 
internacionales. También estamos 
preparando los de Ojos de Brujo y Nel-lo”. 


La industria 

“El panorama que hay por aquí de cine de 
terror y fantástico es muy interesante 
porque es comercial y la gente se da cuenta 
de que funciona. El cine catalán lo tiene 
muy crudo. Para hablar de cine dentro de 
una industria hay que pensar en cine 
europeo. Pero hay buenas excepciones 
como José Luis Guerin o Marc Recha. 
Últimamente he podido ver la obra de 
Michael Haneke: increíble”. 

T: Juan Carlos Martorell 8, Francesc Felipe 
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E limbo 
etemo de la 
adolescencia 


TERRY ZWIGOFF (EE.UU) 


¿Qué significa ser adolescente?, ¿Se 
puede dejar de lado esa forma lunática de 
vida a la que se está acostumbrado cuando 
es mucho más importante un disco que un 
diploma de estudios? Terry Zwigoff (quien 
tendrá un antes y un después a partir de 
esta cinta) la clava con Ghost World, 
recreando con maestría el universo 
descrito por el gurú del cómic Daniel 
Clowes. Producida por el actor John 
Malkovich, Ghost World se el último 
escalofón del mejor cine independiente 


norteamericano, convirtiéndose en la 
película más ácida y desoladora desde 
Happiness. 

Lo mejor es que Clowes no se ha desen- 
tendido de la adaptación, sino que ha 
escrito el guión a medias con Zwigoff, un 
sujeto que podría perfectamente aparecer 
en sus películas, y un director la mar de 
fiable. El anterior filme de Zwigoff fue la 
casi inédita Crumb, producida por David 
Lynch y ganadora del Gran Premio del 
Jurado en Sundance. De nuevo, el realiza- 
dor escarbó en las miserias de un sujeto 
tan genial y poco recomendable como el 
dibujante Robert Crumb, padre del cómic 
underground y maestro de Daniel Clowes, 
cuyas viñetas también resultan lúcidos tra- 
tados de sociología hiperrealista. 

Zwigoff ha sabido captar a la perfección 
el espíritu contenido en el cómic original. 
El mundo fantasma es lento, amargo, lleno 
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de imágenes extrañas y con un diseño de 


: producción que descubre una América 
¿cotidiana salida de nuestra peor pesadilla. 
: Lo más llamativo del filme no es su afilado 
¿cinismo ni su muestrario de patéticos 


seres, sino el modo en que el team 
Clowes-Zwigoff dibuja adolescentes reales, 
que viven sus grises peripecias diarias en 
ese limbo ubicado entre la inmadurez 
eterna y la edad adulta. Y es que los diálo- 
gos inteligentes y el negrísimo humor que 
destila la historia le otorgan un tono que la 


: sitúa a años luz de las producciones sobre 


teenagers al uso. Buena prueba de ello es 


¿ el final alternativo que se incluye tras los 


títulos de crédito, revelador de la concep- 
ción que Terry Zwigoff tiene de la socie- 
dad norteamericana. Véanlo, y véanlas. 
Tora Birch y Scarlett Johansson estan más 


: Que sensacionales. Y él, el gran Steve 
: Buscemi, lo borda. T: Nico Gómez 
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La soledad 
explícita 


INTIVIDAD 
PATRICE CHÉREAU (FRANCIA) 


go Dal JE 


Una noche 
en el casino 


OCEAN'S ELEVEN, HAGAN JUEGO 
STEVEN SODERBERGH (EE.UU) 


UN MUNCO 
peralido 


EL SEÑOR DE LOS ANILLOS, 
LA COMUNIDAD DEL ANILLO 
PETER JACICSON (NUEVA ZELANDA) 


>> Si la soledad fuera esto, empezaría con 
una sesión de sexo y frío sobre una 
alfombra sucia, tal y como empieza 
Intimidad, sin mediar palabra y con la 
fugacidad de quien sabe que su sesión de 
carne va a durar poco. Una y otra vez, los 
miércoles toca follar de dos a cuatro. 
Hasta que un día, la luz que entra por unas 
ventanas con los cristales sucios se 
descubre dorada sobre la piel de una 
mujer exhausta como un milagro, y 
alguien que mira la transfiguración que 
ocurre en el suelo se da cuenta de que le 
gustaría saber quién se esconde tras la 
carne y, sobre todo, advierte que está 
condenadamente solo. Patrice Chéreau, 
cámara en mano, ha dibujado la soledad 
en Intimidad con el pulso tembloroso y 
los trazos gordos, tanto que hasta un niño 
podría describir las irregularidades de su 


>> Steven Soderbergh, cineasta 
todoterreno y pura sangre a quien la 
etiqueta de autor no le queda nada grande 
(por mucho que digan las malas lenguas), 
se oxigena de su paso por el cine-mosaico 
—Traffic (2000)- con un ligero thriller A?- 
tech que lo certifica como estilista con 
empaque y con pericia, virtuoso como 
pocos, siempre pluscuamperfecto. 

La fuente original de Ocean's eleven. 
Hagan juego es un thriller tan popular 
como olvidable —La cuadrilla de los once, 
dirigida por Lewis Milestone en 1960- que 
sirvió de vehículo estelar al controvertido 
Rat Pack de Frank Sinatra, Dean Martin, 
Sammy Davis Jr. y demás bribones que 
campaban por Las Vegas. Tomando de 
aquélla poco más que el esqueleto de su 
argumento, nuestro hombre en Tinseltown 
reincide en esa sofisticación tan propia del 


>> De entre las numerosas cosas buenas y 
excelentes que se pueden decir de El 
señor de los anillos, sobresale un aspecto 
que, a posteriori, resulta tan esencial como 
excitante: no hay forma de cansarse de 
ella. Después de sus tres horas de 
duración, uno sólo tiene ánimos y ganas de 
engullir de un tirón las seis horas 
restantes de la trilogía. Envidiable bagaje, 
sin duda, para un proyecto por el que 
pocos apostaban ciegamente y que, por el 
momento en su primera resolución, ha 
legado instantes conmovedores e 
impactantes imágenes para la historia del 
cine. 

Resistiendo la tentación del mainstream 
y apadrinando una percepción de la 
belleza y la emoción que, sin lugar a 
dudas, se acerca más a Vincent Ward o 


: Werner Herzog (el manierismo del primero 


forma y de su cadencia. Pero es el método 
ideal para llenar de vida un pedazo de 
celuloide. No se puede ser exacto y 
matemático cuando se habla de dar y 
recibir bajo una luz mortecina con miles 
de fantasmas interiores rondando. El amor 
duele así, y es demasiado rápido para 
poder cazarlo al vuelo. Entre la 
abstracción y lo explícito del sexo de sus 
personajes y la búsqueda a través de las 
palabras de lo que sienten, hay una 
película a la que le gustaría ser y otra que 
acaba siendo vuelo libre sin referencia de 
ningún tipo. Quizá una obra única por ser 
un recipiente lleno de melancolía, prisa, 
olor a entrepierna, ternura reprimida, 
estructura coja, chispazos de genialidad, 
imágenes temblorosas, lágrimas como 
puños, una felación urgente y actores que 
casi podrían levitar. T: Ramón Ayala 


thriller de los años setenta que ya le 
guiara en Un romance muy peligroso 
(1998) y en la estupenda El halcón inglés 
(1999), concentra sus esfuerzos en el 
ritmo y presiona a su álter ego Peter 
Andrews (él mismo, claro) para que su 
coral reparto reluzca como debe en la 
pantalla: ya saben, George Clooney, Brad 
Pitt, Matt Damon, Julia Roberts, Andy 
Garcia, Elliot Gould... 

Y el resultado es un enorme ejercicio de 
estilo, con las reflexiones sobre la 
manipulación al fondo (muy, muy al 
fondo) y el más efectivo y dinámico 
entretenimiento haciendo que las 
muchísimas trampas de guión parezcan 
poca cosa, nada reseñable, sobre todo en 
una película que recomienda guardarse 
ases bajo la manga. Hala, a disfrutar. 

T: Desirée de Fez 


y la épica del desplome del segundo, 
juntos y revueltos en esas apabullantes 
secuencias nevadas) que a Steven 
Spielberg, el neozelandés Peter Jackson ha 
obrado el milagro: cautivar incluso a 
aquéllos que, como el abajo firmante, 
siempre se habían mantenido a cierta 
distancia del universo creado por J.R.R. 
Tolkien. 

Redonda, ágil e insultantemente 
hermosa, El señor de los anillos resulta 
ser, en suma, la mejor película que los 
entusiastas del libro y demás 
complementos nunca hubiesen podido 
imaginar. Para los demás, he aquí uno de 
los mayores filmes de aventuras de todos 


: los tiempos. Y ojo, porque las posteriores 


entregas ya aguardan turno en la sala de 
montaje. Absolutamente de locos. 
T: David Broc 
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LA CASA DE LA ALEGRÍA 
TERENCE DAVIES (ERAN 
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la de Loach 


LA GUADRILLA 
KEN LOACH (GRAN BRETAÑA) 


Manitesto 35 


CM O ÑÚ 


Adhesiones y comentarios: manifiesto35Gretinas.o 


Ante la proliferación de manifestaciones audiovi- 
suales de toda índole y de proyecciones cinema- 
tográficas de todo tipo en la ciudad de Barcelona, 
queremos manifestar públicamente lo siguiente: 

1. Hay que respetar el formato en que se realizó 
y/o distribuyó originalmente la obra cinematográfi- 
ca O audiovisual. Una obra cinematográfica debe 


¡ >> La telegénica Gillian Anderson, que 
¡ interpretando a la agente Danna Scully 
¿ hizo famoso el dicho “¡Mulder, tenemos un 


problema!” en la serie televisiva 
Expediente X, sufre una particular 
abducción estelar que la invita al mundo 
del celuloide. Y aquí, en La casa de la 
alegría, transfigurada, irreconocible, en 
un arrobo impecable de vestuario y 
peluquería, nuestra actriz se abre con la 
frágil y espinosa elegancia de una flor a la 
luz de un duro desafío. 

En el papel de Lily Bart, Gillian 
Anderson es una dama de la alta sociedad. 
Y en un ambiente siempre exquisito, bajo 
un barniz de irreprochable cortesía (¿en 
realidad no serán sólo manías?), 
encontrará la verdadera tragedia del 
secretismo y de la envidia, en esos 
ambientes plácidos y un poco aburridos 


i >> Vas a ver la de Woody Allen, la de 
: Kiarostami, la de Lynch. El título cae en el 
; anonimato y se engrandece la leyenda del 


autor. Dudo mucho que a los mencionados 
les satisfaga esta realidad, aunque en el 
fondo participen del juego de los autores 
como estrategia de supervivencia. Ken 
Loach ve cómo gran parte de su prestigio 
descansa sobre los tópicos que le rodean, 
convertidos en virtudes por obra y gracia 
de la costumbre. Pero lo que muy pocas 
veces se menciona de este enorme artista 
es el poderío visual de su trabajo. La 
cuadrilla, como la mayoría de su obra, es 
un gran ejercicio de desaparición del 
director tras sus imágenes. Y éstas son 
mucho más que una simple reconstrucción 
de la vida de unos ferroviarios ingleses. 
“Nunca he trabajado con un director tan 


¡ cuidadoso con el cuadro, tan consciente 


: 2, Gracias a las nuevas tecnologías, se ha alcan- 


proyectarse en su formato original, con un proyec- ; 


tor de cine de 35 mm y/o 16 mm. Una obra reali- 


zada en vídeo debe proyectarse con un proyector ¿ 


de vídeo. 


:36 23 43 45 


¿ donde lo más adecuado es callar y tomar 

: té, mucho té, muchísimo té... 

: Terence Davies espesa la atmósfera de 

: esta historia con una luz sobrecogedora 
Cojo a los exteriores) y una dirección 
incisiva y comedida. Qué extraño resulta: 
¡una película tan limpia y tan negra! 
Quitando mugre al asunto, algunos 

¿ querrán decir que Davies es un aséptico (o 
: un cegato) y que confunde vilmente el 

' espíritu morboso (lo que a él le gusta) con 
: la desgracia de ser moroso (lo que no 

: perdona el público). 

¿ Pero esto no justifica, nunca, el olvido de 
: esta película. Porque lleva ya casi dos años 
: cubriéndose de polvo en las repisas de 

: algún distribuidor, y ahora va a exhibirse 

: en cuatro cines. Como diría la agente 

¿ Scully: “¡Tenemos un problema!”. 

T: Ricard Ramos 


de la composición”. Son palabras de Mike 
Eley, codirector de fotografía de esta gran 
película. Palabras que no contradicen en 
absoluto la maravillosa sensación de 
realidad que Loach es capaz de crear, el 
gran triunfo de su arte. Un estilo basado 
en la habilidad para rodar a los hombres y 
sus espacios, laborales o íntimos. Es una 
lección contemplar cómo está filmada la 
sala de descanso de la empresa ferroviaria. 
: Allí se funden las tramas personales y 

: profesionales de los protagonistas. 

: Escondido en ellas, el director inglés 

: construye el alma de la película y sale 

: airoso del gran desafío de cualquier gran 

: obra: plasmar el paso del tiempo. La 

: historia se acaba, ni los hombres ni los 

: espacios son los mismos. Como cada 

¿ película de Loach: igual a la anterior y tan 
¿ diferente a las demás. T: Manel Martínez 


¿ en vídeo. Si no se tiene la copia en 35 mm, debe 
anularse la sesión o programarse otra cosa. 
¡ 4. QUÉJATE cuando no se anuncie debidamente 


zado un nivel de calidad en la proyección en vídeo 
que permite realizar a bajo coste eventos audiovi- 
suales de todo tipo. Estos avances benefician tan- 
to a los realizadores de vídeo o directores de cine, 
como a entidades con pocos medios económicos 
para llevar a cabo sus actividades, y facilita la difu- 
sión de las obras. Sin embargo, esta ventaja no 
debe utilizarse para confundir al público y hacer un 
mal uso de las formas de exhibición. 

3. ¿Cómo se confunde al público? 

Primero: organizo proyecciones en vídeo, lo anun- 
cio como festival de cine y no aviso en ningún 
momento que las proyecciones se realizarán en 
vídeo. El vídeo es vídeo y el cine es cine. 
Segundo: no ha llegado la copia en 35 mm de una 
película programada. Sin anunciarlo, se proyecta 


en qué formato se va a proyectar una obra audio- 
visual y cuando se exhiba en un formato diferente 
al anunciado. 

EXIGE a los responsables de manifestaciones 
audiovisuales y a los medios de comunicación que 
no confundan al espectador anunciando proyec- 
ciones cinematográficas y ofreciendo fotocopias 
de películas (vídeos/DVD) en vez de la obra cine- 
matográfica en su formato original. Ni es lo mismo, 
¡ tiene la misma calidad, y por supuesto, los cos- 
es no son ni comparables. 

Es muy importante, reduce la calidad de muchos 
ventos culturales y desconsidera los esfuerzos de 
tros. 

i T: 100.000 retinas (responsables de las sesiones 
¡ CineAmbigú en Apolo y de la Muestra de Cine Asiá- 
¿ tico de Barcelona) 
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PREMIERE EN BARCELONA 


. Mulholland Drive de DAVID LYNCH vo. ssum 


27 de febrero 2002 entidades colaboradoras: 
CINEAMBIGU“APOLO 


Nou de la Rambla 113 


19.30h pase para público (4 euros) 
22.30h pase para prensa e invitados 


Scope: 93 434 34,34 
100.000 retinas: 93 415 90 09 


t 


E 


| 


«agenda d 


LUNES 


4 


INSTITUTO ITALIANO DI 
CULTURA DI BARCELLONA 
18h 

“KAMIKAZEN”, de Gabriele 
Salvatores, dentro del ciclo 
“Tre generazioni di comici: la 
generazione di mezzo". 


11 


INSTITUT FRANCÉS DE 
BARCELONA 

20:30h 

“LES AMANTS”, de Louis 
Malle, con Jeanne Moreau. 


ly 


INSTITUT FRANCÉS DE 
BARCELONA 

20:30h 

“CONTES IMMORAUX, de 
Walerian Borowczyk. 
INSTITUTO ITALIANO DI 
CULTURA DI BARCELLONA 
18h 

“IL PICCOLO DIAVOLO”, de 
Roberto Benigni, dentro del 
ciclo “Tre generazioni di co- 
mici: la generazione di mez- 


z0. 
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MACBA 

19h 

Inauguración del programa de 
cine y video “BON ROTLLO: 
Polítiques de resistencia ¡ cul- 
tures musicals”, cada lunes 
hasta el 17 de junio. 
Programación que explica las 
historias de las culturas mu- 
sicales relacionadas con as- 
pectos políticos y sociales. 

Se incia con el Pop, luego 
vendrán: Rock, Funk 8 disco, 
Glam, Punk y New wave. 


JN 


efebrero 


MARTES 


*INTACTO”, con la asisten- 
cia de Juan Carlos Fresna- 
dillo (director) y Xavi Jimé- 
nez (director de fotografía). 
El lugar: Cines Icaria Yel- 

mo-Cineplex de Barcelona. 


12 


FNAC TRIANGLE BCN 

19h 

ANIMAC 2002: empieza la 
cuenta atrás. Coloquio sobre 
animación con Jordi Grangel, 
Albert García, Sergi Reitg, 
Dario Adanti y Bárbara Perdi- 
guera, entre otros. 
CINEAMBIGÚ EN APOLO 
20:30h y 22:30h 
“ABSCHIED, BRECHTS LETZ- 
TER SOMMER”, de Jan 
Schútte, con música de John 
Cale (Alemania, 2001). 


19 


CINEAMBIGÚ EN APOLO 
20:30h y 22:30h 

“AMOUR D'ENFANCE”, de 
Yves Caumo, interpretada por 
Mathieu Amalric, Lauryl Bros- 
sier y Fabrice Cals (Francia, 
2001). 


26 


CINEAMBIGÚ EN APOLO 
20:30h y 22:30h 
“SAUDADE DO FUTURO”, de 
Marie-Clémence y Cesar Pa- 
es, interpretada por Jenna 
Harrison, Ben Whishaw y Ho- 
neysuckle Weeks (Francia- 
Brasil, 2000). 


tocola 
Sup eelor 

4 1 de Cinema y 
EC 
De Catam 


pe pu 
INSTITUTO ITALIANO DI INSTITUT FRANCAIS DE ELS DIMARTS DE 
CULTURA DI BARCELONA BARCELONE L'ESCAC 
Ptge. Méndez Vigo, 5. Moa, 8. Barcelona. 19321215 62 
Barcelona. T93 209 59 11 VIWW.ESCac.es 
T93 487 53 06 wwwwinstitutírances.org 


www.iccbarcellona.com 


MIÉRCOLES 


6 


FNAC TRIANGLE BCN 

19h 

Proyección de los cortos ga- 
nadores de los recientes Pre- 
mios AV/FAD. 


AV 


FAD 


AUDIO 


NESTUJA LOS 


20 


27 


PREMIERE SCOPE 
19:30h y 22:30h 
“MULHOLLAND DRIVE”, de 
David Lynch, en CineAmbi- 
gú en Apolo. Fiesta presen- 
tación de Scope. 


CINEAMBIGÚ EN APOLO 
100.000 Retinas 

Nou de la Rambla, 113, 
Barcelona. 

93 415 90 09, 
Wwww.retinas.org 


JUEVES 


7 


MI MUESTRA DE CINE Y 
VIDEO INDÍGENA DE 
AMÉRICA 

Hasta el 10 febrero. Una mi- 
rada crítica sobre la actual 
producción audiovisual indí- 
gena del continente america- 
no. Este año, dedicada a una 
retrospectiva a la obra de la 
documentalista canadiense 
Alanis Obomsawin, con una 
mesa redonda que contará 
con su presencia. 


14 


ANIMAC LLEIDA 2002 
Inauguración de la intere- 
santísima muestra de ani- 
mación de Lleida, que se 
prolongará hasta el domingo 
17. Info: www.paeria.es/cul- 
tura/animac/ 


mac 
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CCCB “XCÉNTRIC” 

20h 

La programación estable 
audiovisual continua este 
año con Imágenes Contra 
Dirección, apartado dedica- 
do al cine y vídeo experi- 
mental y de vanguardia. 
Hoy: “LEN LYEI: Películas de 
animación”. 


28 


CURTFICCIONS 

20:30h y 22:30h 

Última ración de cortos de la 
muestra con: "DESALIÑA- 
DA”, de Gustavo Salmerón, 
“EXPENDEDORA”, de San- 
tiago Tabernero, “EL HOM- 
BRE QUE VOLABA UN POQI- 
TO”, de Sergio Catá, “30. 
ERA QUE NO ERA”, de Na- 
cho Moliné, y "LA ENVIDIA 
DEL EJERCITO NIPÓN", de 
Miguel del Arco. El lugar: 
Cines Icaria-Yelmo Cineplex. 


Misc 


MACBA. Museu d'Art 


Contemporani de Barcelona. 


Placa dels Angels, 1. 


Barcelona. T93 412 08 10 


Wwww.macba.es 


VIERNES 


1 


ESTRENOS 

“LUCKY BREAK”, de Peter 
Cattaneo. “LA CASA DE LA 
ALEGRÍA”, de Terence Da- 
vies. “VANILLA SKY”, de Ca- 
meron Crowe. 
INAUGURACIÓN ZELIG 
20h 

El primer microcine de Bar- 
celona, en la c/ Ferlandina, 
51, al ladito del MACBA. 


CURTFICCIONS EN FNAC 
TRIANGLE BCN 

19h 

Mesa redonda "HOY PUBLICI- 
DAD, MAÑANA... ¿CINE?", 
con Luis Miñarro, Marc Mi- 
cropoulos, Mar Tarragona, 
Rafa Montilla, Marc Recha, 
Julio Wallovits y Roger Gual. 
ESTRENOS 

“EN TIERRA DE NADIE”, de 
Danis Tanovic. “PIEDRAS”, de 
Ramón Salazar, 


15 


ESTRENOS 
“JULIEN DONKEY-BOY”, de 
Harmony Korine. 


22 


ESTRENOS 

“BLACK HAWK DERRIBA- 
DO”, de Ridley Scott. “EL 
PABELLÓN DE LOS OFICIA- 
LES”, de Frangois Dupey- 
ron. “AGUAS TIBIAS BAJO 
UN PUENTE”, de Shoei Ima- 
mura. 


1 


FILWIOTECA DE LA 
GENERALITAT DE 
CATALUNYA 

Inicio del “CICLO MICHAEL 
HENEKE”, que se prolongará 
durante todo el mes de mar- 
zo. En él se podrán ver 
“FUNNY GAMES”, “LA PIA- 
NISTA” o “CODIGO DESCO- 
NOCIDO”, entre otras. 


Filmoleca 
de la Generalitat de Catatunya. 


FILMOTECA DE LA GENERA- 
LITAT DE CATALUNYA. 
Avinguda Sarriá, 33, 
Barcelona. T93 410 75 90 
www.cultura.gencat.es/filmo 


SÁBADO 


23 


DARE" 


FSELITIFYOl 
AAA 


Ma 


CCCB. Centre de Cultura 
Contemporánia 

de Barcelona. 
Montalegre, 5. Barcelona. 
93 306 41 00. 
www.cccb.org 


DOMINGO 


3 


10 


17 


BERLINALE 
CEREMONIA DE CLAUSURA, 
entrega de los premios de la 
52 edición del Festival de Ci- 
ne de Berlín. 


CCCB “XCÉNTRIC? 

18h 

La programación estable 
audiovisual continua este 
año con Imágenes Contra 
Dirección, apartado dedica- 
do al cine y vídeo experi- 
mental y de vanguardia. 
Hoy: “LEN LYE ll: Imagen re- 
al”. www.cccb.org/xcentric 


FNAC Triangle 

Pl. Catalunya, 3. Barcelona. 
93 344 18 00. 
www.fnac.es 
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MILMILKS*, DE MIL LECHES, 
EL PERRO ASTUTO Y 
GENÉTICAMENTE SUCIO, COMO 
ALTERNATIVA MESTIZA A LA 
PUREZA DEL PEDIGRÍ 


milmilks* 


y al mestizaje que todo 
pretendemos ampliar y 


sido varios los que han 


electrónico pHila para 


there's joy, los artistas 


otro modo. 


experimento. 


milmilksOscpf.com 


Una plataforma de experimentación creativa 
lanzada por la agencia de publicidad 
*S,C,P,F... en 1999. El propósito es muy 
simple: seleccionar propuestas innovadoras 
en el mundo de la comunicación, invitando a 
sus autores a desarrollarlas físicamente en 
la agencia y brindándoles a cambio los 
recursos tecnológicos, económicos o de 
infraestructura necesarios. Esta convivencia 
con creadores que no sean publicistas nos 
permite asistir como privilegiados testigos a 
los procesos de creación y experimentación 
más diversos. Así, gracias a la contaminación 


horizonte de nuestras referencias. 
Desde que surte efecto la invitación, han 


ideas descabelladas junto a nosotros. Entre 
ellos, la serie de animación Motel 
Spaghetti, el interactivo ¿el silencio es 
miel?, la instalación mecánico-sonora La 
Máquina, el Santo Caos, la banda de pop 


ejercicio creativo-lúdico Where there's hatr 


supuesto, Scope. No sabemos quién vendrá 
luego. No queremos saberlo. (Queremos 
dejarnos convencer por las ideas, y por la 
pasión del que quiera construirlas, para 
ofrecerles nuestro espacio y los recursos 
imprescindibles. Nuestra esperanza es 
encontrar a seres distintos, únicos. No 
buscamos más que recibir enseñanzas que 
nos ayuden a afrontar nuestros proyectos de 


El resultado está por ver, pero, y ésa es 
una prioridad, nos estamos divirtiendo. 
Seguimos mucho más interesados en el 
proceso que en llegar a alguna parte. 
milmilks* no es más, no es menos, que un 


: 
. 
E 
o 
E 


esto implica, 
diversificar el 


acudido a concretar 


festival Sónar, el 


Presterium y, por 


www.milmilks.org 
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SCOPE, EL FORMATO 
CINEMATOGRÁFICO IDEAL PARA EL 
CINE INTIMISTA, EL QUE TE PERMITE. 
ACERCARTE AL ROSTRO HUMANO NAS 
QUE NINGÚN OTRO E INCLUSO HACER 
PRIMEROS PLANOS COLECTIVOS SIN 
TENER QUE ALEJARTE DE LOS 
PERSONAJES PARA QUE ENTREN EN EL 
CUADRO. 


Scope 


El verano pasado Scope desapareció. De 
golpe y porrazo paramos para respirar con 
tranquilidad una temporada. La verdad es 
que no sabíamos en qué nos habíamos 
metido. En el año que estuvimos en guerra, 
no tuvimos ni un suspiro de alivio. 
Demasiadas buenas notícias para tan poca 
infraestructura. ¿Morir de éxito? Nuestra 
modestia no nos lo permite decir, pero algo 
de eso hay, seguro. 

El parón fue obligado. Un reset para 
planificar de nuevo el proyecto. Creemos 
que lo hemos logrado y que estamos 
preparados para la nueva e ilusionante 
etapa, y en ello milmilks* y *S,C,P,F... 
tienen gran parte de responsabilidad. 
Creemos que el mercado editorial va por un 
camino y el público por otro. Que las leyes 
del mercado no permiten apuestas 
arriesgadas. Realmente es complicado, pero 
creemos que existe una vía: Scope. 

Queremos huir de lo que tradicional- 
mente se ha entendido por una revista de 
cine: reducirlo todo a decidir si una 
película es buena o mala, escoger la estrella 
que venda más en portada, alabar porque sí 
cualquier “intento” de cine español. Para 
nosotros resulta complicado definirnos 
como revista de cine. Lo somos, pero no lo 
somos. Creemos que la imagen es la reina 
de nuestro tiempo, nuestra mayor 
influencia incluso para definir nuestros 
actos y sentimientos más cotidianos. Para 

Scope una película de Wong Kar-Wai tiene 
la misma importancia que un videoclip, un 
documental, una animación, las nuevas 
tecnologías o la tendencia de la industria 
cinematográfica contemporánea. La cultura 
de la imagen y su relación con la realidad 
es lo que nos fascina. Y ése es nuestro 
principal reto: curiosear y saber por qué. 
Nosotros te invitamos. ¿Nos sigues? 


Marc Prades, Director 
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